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Roberto Pugliese. Bio Acustica Digitale 

Claudio Musso 
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Agli ibridi e alle contaminazioni siamo 
abituati da tempo. Alle figure di 
confine che si pongono là dove le 
discipline confondono i loro contorni 
.sempre meno netti, abbiamo 
dedicato studi e ricerche. Ma è 
indubbio che la scelta di attraversare i 
binari sicuri della categoria e lo 
spingersi oltre il confine siano forieri 
di fascino estremo. 

Roberto Pugliese è un esimio 
rappresentante della condizione sopra 
descritta. Impersona il prodotto di una 
cultura accademica musicale che ha 
ben presto percepito i limiti di una 
visione univoca e ha cercato stimolo 
nelle arti visive. Questo per prima cosa 
dovrebbe essere motivo di orgoglio 
per il settore visivo, così tanto e così 
spesso denigrato e maltrattato, e in 
seconda istanza sottolinea ancora una 


volta la necessità di incrociare strade 
diverse. 

Pugliese ha messo le sue competenze 
a disposizione degli artisti e si è 
talmente aperto all’esperienza da 
sviluppare egli stesso una poetica 
individuale. Il suono è protagonista 
delle sue installazioni, ma la 
costruzione di un universo visivo 
partecipa attivamente alla 
realizzazioni di veri e propri ambienti. 
La Natura è un modello sia per il 
comparto sonoro, che per la 
produzione visiva. I dispositivi per la 
acustica vengono 
disposti nello spazio secondo linee 
, i cavi abitano le pareti 
come piante rampicanti e gli speaker 
fioriscono come boccioli al sole. 

La composizione musicale si innesta 

poi nei circuiti sintetici, appoggiandosi 

a logiche computazionali che ready ~ 
macie 

gestiscono le frequenze, gli ingressi e 
le tracce. A volte la presenza della 
natura è ostentata attraverso 
, altre volte è suggerita o 
evocata dalla diffusione del suono. 



Unità minima di sensi) SLà Varìant - ferro, speakets audio, cavi, computer, connessione internet, dimensioni variabC. copyright ph. Michele 
Allerto Sereni, courtesy Studio la Città. Verona 

Nel suo background ci sono il 
Conservatorio e la composizione 
sperimentale, nel suo presente ci sono 
diversi progetti personali in gallerie e 
le collaborazioni con altri artisti. Dai 
titoli delle sue opere che coniugano 
naturale, artificiale e una metrica di 
stampo poetico, alle opere in via di 
realizzazione. Dalle consonanze con 
movimenti come l’arte cinetica alle 
corrispondenze con il filone Sound 
Art, le parole di Roberto Pugliese 
dettagliano una intenzionalità critica, 
un pensiero ostinato e un ritmo 
avvincente. 

Claudio Musso: Vorrei approcciarmi al 
tuo lavoro da un punto di vista 
insolito, leggendo i titoli delle tue 
opere. Andando a ritroso: Unità 
minime di sensibilità, Critici ostinati 
ritmici, Linfa sintetica... Senza voler 
approfondire, almeno per ora, le 
indubbie ambiguità semantiche, si 
riscontra in tutti una certa musicalità, 
come una cadenza ritmica. Come 
nascono tali titolazioni? Che 
importanza hanno? 


Roberto Pugliese: Credo che il titolo 
sia parte fondamentale di un lavoro, 
attraverso l'utilizzo di quest'ultimo 
l'artista può creare nel fruitore una 
ambiguità percettiva che spinge alla 
curiosità e dunque alla necessità di 
approfondimento. All’inizio della mia 
attività di compositore ero 
terrorizzato dall’idea di dover trovare 
dei titoli ai miei brani, ricordo che li 
catalogavo o con dei numeri o con 
delle lettere dell’alfabeto; in seguito 
alla scoperta dei titoli che Luigi Nono 
dava alle sue composizioni capì 
l’importanza e la necessità di creare 
un buon titolo ed in seguito ad una 
dura ricerca di uno stile personale nei 
miei ultimi lavori c’è un filo conduttore 
che accomuna anche i titoli delle mie 
opere. 



Claudio Musso: Spulciando nella tua 
biografia - la laurea al Conservatorio e 
poi la docenza - sarebbe scontato 
chiederti come ti sei avvicinato all’arte 
visiva? La necessità di “svelare” i 
dispositivi che trasmettono il suono è 
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parte di una ricerca estetica o è lo 
strumento di una sperimentazione 
sonora? 

Roberto Pugliese: Parallelamente al 
corso di Musica Elettronica in 
Conservatorio ho sempre sentito 
l’esigenza di frequentare l'Accademia 
di Belle Arti per confrontarmi con 
artisti che utilizzassero tecniche 
espressive diverse dalle mie. Ero 
particolarmente attratto dalla 
possibilità di poter fondere diversi 
mezzi espressi e quindi in quel 
periodo fui coinvolto in collaborazioni 
con allievi dell’Accademia tra cui 
quella con l’artista Daniela Di Maro 
con la quale in seguito ho realizzato le 
mie prime installazioni sonore. 

Successivamente ho portato avanti la 
mia ricerca da solo non disegnando 
però collaborazioni occasionali con 
altri artisti come Agostino Di Scipio, 
Pasquale Napolitano o Tamara 
Repetto. Credo che un lavoro ben 
strutturato concettualmente per 
essere completo abbia bisogno di una 
parte visiva e/o sonora altrettanto 
stimolante. I miei lavori nascono da 
un’idea concettuale di fondo che sin 
da subito è supportata da un'idea 
sonora e visiva? per me concetto, 
tecnologia e risultato visivo/sonoro 
sono imprescindibili. 

La sperimentazione sonora si unisce a 
quella visiva come nel caso di Unità 
minime di sensibilità, l’utilizzo di più di 


100 speaker non ha una valenza 
soltanto estetica ma mi consente di 
ottenere un processo sonoro e 
percettivo che altrimenti non avrei 
potuto ottenere. Da ogni speaker 
viene riprodotta una sinusoide (unità 
minima audio) e il risultato sonoro 
ottenuto dalla fusione neN'ambiente e 
non tramite software di questi suoni è 
percettivamente ed evocativamente 
diverso. In questo modo il fruitore si 
immerge nell'opera totalmente e si 
lascia guidare dai numerosi stimoli sia 
sonori che visivi. 

Probabilmente la mia necessità di 
realizzare delle opere così alienanti e 
coinvolgenti è dettata dalla volontà di 
portare lo spettatore anche solo per 
qualche minuto in una realtà parallela, 
in una intimità mentale personale ed 
introspettiva nella quale porsi delle 
domande. Credo sia questo il ruolo 
principale dell’arte contemporanea, 
far porre delle domande ai fruitori e 
dunque consentire una riflessione. 
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Claudio Musso: C’è una notazione 
ecologica nelle tue opere? Capita di 
scorgere nei tuoi lavori elementi 
naturali sia portati ready-made dalla 
realtà, sia attraverso forme che 
mimano quelle vegetali. Anche i suoni 
spesso riproducono ambienti che 
evocano un’immersione biomorfica. 

Roberto Pugliese: Da sempre sono 
appassionato di etologia e sin da 
piccolo preferivo testi scientifici sugli 
animali piuttosto che romanzi e o 
simili. Sono sempre stato molto 
affascinato dalla natura e dalle sue 
variegate, fantasiose ed ingegnose 
soluzioni. L’essere umano dimentica di 
essere anch’esso una creazione della 
natura e spesso crede di poterla 
gestire e sopraffare come vuole ma 
non è così, basti pensare agli svariati 
cicloni, agli incendi, agli tsunami, ai 
terremoti e a tutte le forme 
imprevedibili nelle quali la natura 
mette in mostra la sua enorme 
energia. 

Alcuni di questi fenomeni sono 
totalmente al di fuori della attività 
antropica ma altri sono direttamente 
collegati all’operato umano. Nel 
disegno così perfetto e minuzioso di 
questa intelligenza superiore, la 
natura per autodifesa ha fatto in 
modo che l’uomo evolvendosi 
sviluppasse anche un senso critico, 
una coscienza ed una sensibilità; in 
alcuni casi questa sensibilità si 
tramuta in arte. 


Nei miei lavori c’è sempre un 
riferimento alla natura anche nei 
software che produco per costruire i 
suoni delle mie opere. Spesso realizzo 
software mediante algoritmi genetici 
o funzioni matematiche che si ispirano 
ad aventi naturali; questi software una 
volta realizzati vivono di vita propria, 
sono a tutti gli effetti degli organismi 
bio-elettronici autonomi. 

Claudio Musso: Le tue ricerche 
incrociano spesso le tecnologie 
digitali, anzi credo che nel tuo caso di 
dovrebbe parlare di un 
compositore/programmatore. Per 
spiegare questa tua doppia natura, 
potresti raccontare della recente 
esperienza con Bianco e Valente, del 
lavoro svolto per Frequenza 
fondamentale »? 

Roberto Pugliese: Credo che un’opera 
possa definirsi tale quando è 
completa da diversi punti di vista. Di 
solito nei progetti parto da un 
concetto di fondo proveniente da 
studi che rendo tramite la tecnologia 
sia visivamente che sonoramente. La 
tecnologia nel mio lavoro diventa 
mezzo espressivo e non solo un 
tramite per ottenere dei risultati che 
mi ero prefissato. La mia ricerca non 
parte sempre da una sperimentazione 
sonora ma si serve sempre anche del 
suono per vivere.Credo che ormai 
definirmi un compositore sia riduttivo, 
ho intrapreso la strada delle arti 
sonore perché stanco ed annoiato 
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dalla sperimentazione elettroacustica 
che trovo spesso stagnante e 
ridondante. 

Credo che che ci sia molto più 
fermento nelle realtà underground e 
nell’ambito artistico dove si fondono 
diversi media piuttosto che nel 
panorama sonoro accademico. Non 
mi definisco un programmatore puro 
anche se ho studiato come perito 
informatico ed ho approfondito 
l’utilizzo della programmazione in 
ambito sonoro e artistico durante il 
corso di Musica elettronica in 
Conservatorio. Ho delle discrete 
conoscenze informatiche ed ogni 
volta che affronto un nuovo progetto 
mi doto delle conoscenze 
informatiche adeguate per portarlo 
avanti. 

Nell’esperienza con Bianco e Valente 
mi è stato assegnato il compito di 
trovare un punto di incontro tra i dati 
in tempo reale sull’attività sismica del 
Vesuvio provenienti dall’Osservatorio 
Vesuviano e l’estro compositivo di 
Mario Masullo. Sul computer dedicato 
all’opera ci sono diverse cartelle divise 
per il loro contenuto audio (ad 
esempio registrazioni di pianoforte, 
sintetizzatore, riprese audio, etc.). 

AN’interno di ciascuna di queste 
cartelle ci sono diversi file; il software 
riproduce un numero di tracce audio 
(selezionate in maniera casuale 
aM’interno delle cartelle) 


contemporaneamente in base ai valori 
provenienti daN'Osservatorio 
Vesuviano, più è forte l'attività sismica 
più tracce saranno riprodotte insieme. 
In questo modo ho realizzato una 
sorta di mixer/riproduttore digitale 
che viene attivato dai dati provenienti 
dall’attività del Vesuvio. 



Unità minima di sensi) Stà Variant - temo, speakers audio, cavi, computer, connessione internet, dimensioni variabt. copyright ph. Michele 
Afeerto Sereni, courtesy Studio la Città. Verona 

Claudio Musso: Descrivendo la tua 
ricerca fai riferimento alle correnti 
dell’arte cinetica e programmata. Da 
poco mi è capitato di leggere un 
articolo firmato da Carsten Nicolai 
che ricostruiva una delle più famose 
mostre dedicate al fenomeno ( The 
Responsive Eye, MoMA, 1969, N.d.R.). 
Esistono criteri generali che legano il 
suono alla geometria, nuove e vecchie 
teorie che apparentano 
sperimentazioni sonore e indagini 
sulla percezione visiva. Nel tuo caso 
specifico qual è il legame con tali 
esperienze? 

Roberto Pugliese: Credo che nell’arte 
ci sia ancora molto su cui indagare 
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riguardo il connubio tra visivo e 
sonoro come anche sull'interazione 
tra i nostri sensi. Quando è più di un 
senso alla volta ad essere stimolato 
entrano in gioco variabili diverse con 
un incremento esponenziale delle 
possibilità evocative. Nei miei progetti 
i punti di ascolto sono dinamici, 
molteplici e comunicano in maniera 
attiva con la parte visiva dell'opera 
stessa. 

L’idea di dare molteplici punti di 
ascolto fa parte della volontà di 
immergere il più possibile il fruitore 
nell’opera, come ad esempio in lavori 
come Ivy Noise o Unità Minime di 
Sensibilità nelle quali le sorgenti audio 
sono numerose e sparse 
neN’ambiente, e di renderla 
percettivamente più interessante ed 
accattivante oltre che più realistica. 

Per quanto riguarda il rapporto tra 
visivo e sonoro la mia ricerca si basa 
su diversi filoni. In Ivy Noise ad 
esempio erano presenti suoni 
derivanti da studi su come la psiche 
umana elabora suoni provenienti da 
ambientazioni naturali; in studio 
produssi in maniera sintetica una serie 
di suoni che percettivamente 
venivano decodificati come naturali, i 
fruitori erano convinti che si trattasse 
di registrazioni boschive, una sorta di 
illusione acustica che era riprodotta 
invece da una struttura visiva 
realizzata con cavi e coni audio che 
era riconoscibile come sintetica ma 


che seguiva realisticamente la crescita 
di un particolare tipo di edera. 

Quindi i suoni che percettivamente 
venivano assimilati come naturali 
erano sintetici e la struttura visiva pur 
se realizzata con materiali sintetici 
riproduceva fedelmente una struttura 
naturale. L’ambiguità acustico/visiva è 
stato un ottimo sistema per 
alimentare la curiosità e l’interesse dei 
fruitori che infatti erano spinti ad 
indagare sulle dinamiche che 
costituivano visivamente e 
sonoramente il lavoro. 



Unità minima di sensiiCtà Variant - fami, speaker® audio, cavi, computer, connessione internet, dimensioni variabS. copyright ph. Michele 
Allerto Sereni, courtesy Studio la Città. Verona 

, Unità Minime di Sensibilità . .. 

In invece il 

numero di altoparlanti è direttamente 

collegato alla qualità percettiva del 

risultato sonoro prefissato. Da ogni 

speaker viene riprodotta una 

sinusoide che è il suono più semplice 

possibile in campo audio, questi suoni 

si sommano nello spazio dando vita 

ad un risultato molto articolato. 

Il suono viene modificato da una 


8 


piccola stazione meteo posta al di 
fuori della galleria la quale invia al 
software di mia realizzazione 
parametri provenienti da sensori di 
luce, temperatura, pressione 
atmosferica ed umidità. Nonostante i 
suoni riprodotti siano elaborati 
sinteticamente grazie ai valori 
provenienti dai sensori che prelevano 
informazioni relative a variazioni di 
fenomeni naturali si percepisce nel 
suono un sapore organico, richiamato 
ancora una volta dall’aspetto visivo 
dell’opera la quale rimanda anch’essa 
a strutture di origine organiche. 

Il mio rapporto con l'arte cinetica è 
maggiormente visibile in lavori come 
Critici Ostinati Ritmici nel quale sono 
una serie di elettromagneti a mantello 
che producono fisicamente il suono 
dell’opera. Nella mostra personale che 
sarà inaugurata il 28 maggio presso la 
Calerie Mario Mazzoli presenterò 
quattro nuovi progetti dove c’è un 
forte connubio tra robotica, cinetica e 
suono. 

Claudio Musso: La fruizione sonora è 
immersiva per antonomasia. Il suono 
agisce sulla dimensione spaziale 
modificandola. Come ti relazioni a 
questa condizione nella realizzazione 
degli allestimenti? 

Roberto Pugliese: Si, la fruizione 
sonora è immersiva, ma 
percettivamente interessante e 
realistica se i punti di ascolto a 


prescindere dalla potenza sono 
molteplici. Per intenderci quando si 
ascolta un suono da un impianto 
stereo è diverso che ascoltarlo su un 
impianto dolby o al cinema. Le sei 
fonti audio diverse del dolby rendono 
più gratificante la fruizione sonora 
perché il suono è meglio distribuito 
neN’ambiente.Nella mia ultima 
installazione Unità Minime di 
Sensibilità i canali audio effettivi sono 
quarantadue, questo permette di 
avere un suono proveniente 
praticamente da quarantadue 
posizioni fisiche differenti 
ridisegnando i confini architettonici 
presenti nell’ambiente e rendendoli 
estremamente malleabili rispetto al 
risultato percettivo che desidero 
ottenere. 

Il suono dei miei lavori è di solito ad 
un livello medio-basso perché voglio 
che il fruitore possa girare per 
l’installazione facendo caso alle 
differenze acustiche delle diverse 
prospettive audio; quando il livello 
sonoro è alto invece è come chiedere 
prepotentemente al fruitore di essere 
ascoltato, come nel caso di Critici 
Ostinati Ritmici. 
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Ivy Noise - Roberto Pugiese & Daniela DDM di Maro: speaker audio, cavi, computer, dimensioni variabl, courtesy degl artisti 


In altre mie installazioni come 
D’impulso, realizzata in collaborazione 
con Agostino di Scipio al MLAC di 


Roma, il lavoro è pensato sull’acustica 
degli spazi; una serie di suoni 
fuoriescono da normali casse da pc e 
poi vengono riassorbiti dal sistema in 
tempo reale tramite dei microfoni 
posti negli angoli della sala, in questo 
caso è il suono che viene modificato 
daN’ambiente architettonico. La stessa 
installazione ha risultati sonori diversi 
in base alle dimensioni dello spazio, al 
materiale di cui è costituito lo spazio e 
alla forma architettonica relativa allo 
spazio dove viene allestita. 
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Voluptuous Data. Matias Del Campo E Spari 

Architects 

Sabina Barcucci 



Parlare di progetto e architettura con 
Matias Del Campo (una delle due 
metà dello studio SPAN Architects, 
insieme a Sandra Manninger) apre la 
mente verso inattese miscellanee di 
tecnologia e romanticismo. 

Ci si rende rapidamente conto che per 
chi come gli SPAN ragiona su nuovi 
paradigmi che si raccontano tramite 
produzione materiali, che si tratti di 
architettura o di altro, ha a che fare 
con un mondo di tecnologia e 
sentimento che necessita ancora di 
essere sviscerato, interrogato e 
spiegato dato che, usando le parole di 
Del Campo, non si è che grattata 
appena la superficie della cosa. Come 
dire che tutto è ancora da intuire, 
scoprire e dire. 

Partiamo da principio: conversare con 


un architetto come Del Campo 
significa interrogare chi vuole 
rappresentare l’innovazione in termini 
spaziali senza accontentarsi di 
inventare o seguire uno stile, ma 
piuttosto costruendo una visione 
epistemologica fatta di pratiche e 
procedure basate sulle nuove 
consapevolezze di cui, tramite la 
tecnologia e la scienza, siamo via via 
sempre più padroni. 

I risultati, viene fuori, non sono uno 
sforzo formale, o meglio, lo sono ma 
solo come conseguenza (verrebbe da 
dire quasi fortuita) di un connubio di 
tentativi evolutivi innestati su 
procedure progettuali molto rigide 
che implicano un approccio al 
software che va al di là dello 
strumento, per lasciar posto 
all’ecologia digitale del pensiero: una 
conquista che ripudia il tecno- 
entusiasmo e apre le porte a qualcosa 
che sa davvero di solidità futura. 


n 




Spari Arcfiitects (Matias del Campo, Sandra Mann'mger) 

Quel che si prospetta è un ambiente 
dove affezione, ossessione, opulenza 
e romanticismo e sono gli output di 
una progettazione avanzata che 
mette insieme comportamenti 
biologici, pressione ambientale e 
rigide procedure di computational 
design. 

La ricerca di SPAN Architects ci svela 
come si possa andare al di là del 
beautiful data, per inseguire quello 
che mi sembra giusto battezzare 
come voluptuous data, una 
coagulazione di numeri, algoritmi, 
procedure e programmi che utilizzano 
le forze della natura più rigogliosa e, 
passando attraverso il calcolo di un 
processore multicore, le affacciano al 
desiderio umano. 

Sabina Barcucci: Partiamo 
considerando il design come una 
risposta a un problema. Attualmente 
si fa un larghissimo uso di questa 
definizione, applicata ad ambiti 
disciplinari che soltanto dieci anni fa 
non sarebbero stati concepibili. Il 


design si configura quindi come un 
set di strumenti e metodologie al 
servizio delle problematiche della 
società la quale, anche per mezzo di 
esso, può ulteriormente 
complessificarsi. Ciò produce 
soluzioni ma innesca anche nuove 
problematiche, in un circolo virtuoso / 
vizioso apparentemente perpetuo. 
Come ritieni che l’architettura si 
collochi rispetto a questo processo? 

Matias Del Campo: E’ vero che, 
attraverso un massiccio 
indottrinamento, nel ventesimo 
secolo il termine “design” è stato un 
sostantivo sospetto in architettura e in 
una certa misura lo è ancora adesso. 
Peraltro, mettendo a nudo il termine, 
esso descrive le caratteristiche di un 
oggetto che ha un funzionamento non 
ambiguo rispetto a un insieme di 
regole stabilite per adempiere a un 
programma. Nel caso dell’architettura, 
il design svolge un ruolo cruciale 
riguardo al funzionamento del corpo 
architettonico. 

Le forze che danno la forma al design 
sono una miriade: pressione 
ambientale, programmi, restrizioni 
legate ai materiali, ricettività verso il 
contesto e via dicendo. In ultima 
battuta, è sicuramente anche la 
sensibilità individuale del designer che 
crea lo stimolo spaziale e visuale 
generati dal design architettonico. 

A ben vedere, questo può significare 
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che ogni processo che possa essere 
frammentato in specifiche routine 
riconducibili ad un intricato, elaborato 
ed intrinsecamente connesso network 
di relazioni possa essere descritto 
come design. Non sono peraltro del 
tutto convinto che questo descriva 
poi una maggiore complessità nella 
società contemporanea. Al contrario, 
la complessità non emerge in quanto 
tale, ma lascia piuttosto lo spazio a 
sistema di comportamenti che 
seguono set di regole semplici, alla 
fine in grado di dare forma a una 
condizione spazialmente, socialmente 
e graficamente, come tu dici, molto 
articolata. 



Sabina Barcucci: Il lavoro di SPAN 
Architects si distingue, tra le altre 
cose, per una brillante investigazione 
formale e tecnologica su geometrie 
complesse, morfogenesi, superfici 
continue, ambienti reattivi. A tutto 
questo, accompagna una importante 
ricerca sui materiali tecnologicamente 
avanzati, sulla fabbricazione digitale e 
sulle architetture sensibili. Rispetto 


all’attuale livello di complessità della 
società in cui viviamo, dove vuole 
portarci l’architettura di SPAN e qual’è 
la problematica principale che si 
propone di risolvere? 

Matias Del Campo: Uno dei nostri 
obiettivi principali è di non rendere le 
cose più complesse quanto piuttosto 
sforzarci per soluzioni reattive ad uno 
specifico set di problemi. Al cuore 
delle nostre intenzioni progettuali c’è 
una procedura veramente rigorosa e 
predefinita che ci guida ad arrivare il 
più vicino possibile al design task 
facendo anche in modo che la 
soluzione echeggi l’intenzione 
progettuale. L’uso di tecniche di 
progettazione computazione è stata 
una delle caratterizzazioni principali 
del nostro studio sin dalla sua 
fondazione, ancora prima che nel 
nostro lavoro individuale. 

Le tecniche generative aN’interno del 
nostro processo progettuale ci hanno 
permesso di produrre molteplici 
risultati per ogni passaggio 
progettuale, dando vita a genealogie 
di progetti che talvolta ci stupiscono 
con i loro risultati efficienti, 
performativi o talvolta semplicemente 
esteticamente appaganti. Come 
nell’evoluzione naturale 
l’ottimizzazione non esiste, è il 
cambiamento a seguito della 
pressione ambientale a fungere da 
banco di prova per la sopravvivenza. 
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La nostra ossessione per le tecnologie 
costruttive contemporanee, così 
come la curiosità per l’innovazione nel 
mondo dei materiali, accendono idee 
verso le opportunità e loro possibili 
implementazioni, attraverso il nostro 
lavoro di progettazione. 

Siamo alla ricerca di occasioni e 
banchi di prova per capire come 
possiamo implementare le 
osservazioni aN’interno dei flussi dei 
progetti nel nostro ufficio. Come un 
processore multi-core, noi proviamo a 
legare una varietà di spunti che 
partono dalle idee sulla geometria, 
matematica, comportamenti biologici, 
programmi e condizioni materiali per 
fonderli in una definizione 
architettonica. Tutti queste spinte per 
soluzioni architettoniche articolate 
costituiscono condizioni spaziali 
intensive e in costante divenire. 

E’ una maniera che riecheggia una 
visione romantica dell'architettura, 
dove complessità, ornamento, 
affezione ed effetti cromatici 
generano un'organizzazione rigogliosa 
e opulenta in materia di spazio.... 
oppure questo è solo il nostro 
desiderio di romanticismo. 



Span Archrtects - Recursive Formatoli 

Sabina Barcucci: Ti vorrei chiedere di 
parlarci del contesto culturale in cui 
nasce SPAN Architects, l’Austria. Quali 
sono le condizioni storiche recenti, le 
attuali energie in atto e le istituzioni 
che muovono il fermento culturale 
che caratterizza il mondo 
dell’architettura e della ricerca nel 
design avanzato? 

Matias Del Campo: Concordo col 
descrivere Vienna come un contesto 
culturale proattivo. Nelle mie lectures 
amo sottolineare la grande influenza 
che in generale Vienna ha avuto nella 
mia comprensione dell’architettura. E 
non solo in termini di architettura 
contemporanea. Soltanto 
recentemente ho realizzato quanto 
per lo sviluppo della mia personale 
visione dell’opulenza in architettura è 
stata chiave la trama storica di questa 
città. A Vienna tutto è a portata di 
mano: gotico, barocco, Historism, 
Jugendstil, avanguardie del ventesimo 
secolo. Soltanto il ventunesimo secolo 
rimane assente. 
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Tutti questi elementi scatenano le 
nostre menti, spingendoci a 
perseverare nel nostro design e nelle 
nostre esplorazioni. Questo ricco 
brodo cuoce aN'interno del nostro 
ufficio e nella formazione di approcci 
architettonici avanzati, insaporito con 
la discendenza dall’architettura 
viennese. 

A partire all’incirca dagli ultimi 
quindici anni c’è stato un importante 
cambiamento rispetto a come la 
scena pubblica austriaca considera i 
giovani architetti. La fiducia in giovani 
strutture è enormemente aumentata, 
innescata da fenomeni come 
Propeller Z e Delugan-Meissil, 
fenomeni che, in ultima battuta, 
hanno anche convinto la giuria per il 
progetto dell’Expo a dare fiducia a noi 
e al nostro partner Arkan Zeytinoglu 
con il padiglione per l’Expo. 

Nondimeno, rimane una decisione 
coraggiosa della giuria quella di 
commissionare a una struttura di 
architetti così giovane il prestigioso 
lavoro di costruire la rappresentanza 
dell’Austria all’Expo mondiale 
Shanghai 2010. 1 funzionari austriaci 
sono decisamente consapevoli del 
valore culturale di arte, architettura e 
design come di una hit da esportare. 



Span Architects - Austrian Pavflon, Expo Shangai 2010 

Sabina Barcucci: So che stai facendo 
un PhD. Ci racconteresti il tuo lavoro? 

Matias Del Campo: Ecco, per il 
momento non vorrei svelare la chiave 
della mia tesi di dottorato? in ogni 
caso quello che posso dirti è che 
alcuni dei papers che abbiamo 
pubblicato negli ultimi due anni in 
diverse conferenze, come il Design 
Modelling Symposium di Berlino e 
l’ACADIA Conference, formano il 
frame teorico della tesi. Uno di questi 
papers, per esempio, era intitolato 
“Sense and Advanced Sensibility” ed 
aveva a che fare con la relazione tra 
sentimento, ossessione e tecniche di 
progettazione avanzata, tracciando 
una discendenza tra la presenza di 
rigore geometrico nell’architettura 
barocca, l'opulenta condizione 
spaziale risultante e l’interesse 
emergente per circostanze 
geometriche esotiche nell’architettura 
contemporanea. 

In un certo qual modo sono 
veramente interessato a capire le 
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implicazioni culturali delle tensioni 
architettoniche contemporanee e di 
capire i cambiamenti paradigmatici in 
architettura, non solo a livello 
materiale o costruttivo, ma anche nei 
termini del suo impatto 
sull'evoluzione architettonica in senso 
ampio. 

Ci sono indicatori che supportano la 
tesi che l'architettura stia esplorando, 
con tecniche contemporanee, 
organizzazioni ondulatorie e opulente 
in materia di spazio, connotate da 
nozioni romantiche in grado di 
generare affezioni nell'osservatore o 
utente del rispettivo design. Questa 
affezione è indipendente dalla scala 
del progetto, pertanto l’approccio 
teorico può essere usato per generare 
soluzioni alla scala del product design 
così come a quella architettonica fino 
a quella urbana. 



Sabina Barcucci: SPAN Architects ha 
recentemente vinto il primo premio al 
concorso per il Nuovo Museo Brancusi 
a Parigi. Il progetto condivide il lotto 


con il Beaubourg, uno delle icone 
architettoniche più di rottura del 
ventesimo secolo. Quando Rogers 
ricevette il Premio Pritzker nel 2007, la 
giuria a proposito del Centre 
Pompidou disse che “ha rivoluzionato 
il concetto di museo, trasformando, 
ciò che era stato una volta un 
monumento elitario, in un luogo 
popolare di scambio culturale e 
sociale cucito nel cuore della città”. 
Come si relaziona il progetto del 
Nuovo Museo Brancusi con queste 
importanti caratteristiche? 

Matias Del Campo:Dunque, da una 
parte la nostra proposta per il Nuovo 
Museo Brancusi ha a che fare con 
l'applicazione di superfici topologiche 
in una condizione spaziale continua. 
Abbiamo esplorato l’uso della 
topologia in altre occasioni nel nostro 
studio, cominciando con modelli 
molto astratti che si proponevano di 
ragionare su aspetti come aperture in 
curve geometriche complesse, 
oppure il progetto di una circolazione 
continua in un edificio e il potenziale 
strutturale di una superficie a doppia 
curva. 

Il Museo Brancusi segna una 
importante pietra miliare nella nostra 
ricerca, essendo stato il nostro primo 
tentativo di fondere una serie di 
elementi e idee dentro a un solo 
progetto. La nostra decisione di 
prendere parte al concorso è stata 
quasi una reazione compulsiva. 
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essendo da sempre stato un grande 
ammiratore delle sculture di Brancusi. 
Il modo in cui le sculture riempiono lo 
spazio con una specifica affezione 
generata dalla natura curvilinea, la 
rifrazione del materiale e l’effetto 
cromatico generato da condizioni di 
luce variabile hanno sempre catturato 
la mia mente. 

Il codice genetico del nostro progetto 
è fortemente influenzato dal sito del 
Beaubourg, la posizione nella piazza, 
le differenti altezze tra strada e 
piazza, l’illuminazione. Tutte queste 
informazioni hanno dato forma al 
corpo topologico del museo, in egual 
misura al desiderio di creare un moto 
ininterrotto attraverso l’edificio. Un 
leitmotiv che peraltro appare di nuovo 
nel design del padiglione austriaco 
per expo Shangai 2010. Se se 
considera questo, si può pensare al 
Museo Brancusi come al nonno del 
padiglione austriaco. 

Mentre lavoravamo alla strategia 
costruttiva del Museo Brancusi, ci 
siamo resi conto infatti che esiste una 
relazione con il Centre Pompidou di 
Renzo Piano. La progettazione e 
costruzione del Pompidou da parte di 
Piano è stata un punto culminante per 
il design contemporaneo e le strategie 
di costruzione, applicando le 
tecnologie più all’avanguardia per 
realizzare il progetto. 

Il museo Brancusi riporterà una stessa 


immagine rispetto a come si 
applicano le idee contemporanee 
sulle soluzioni spaziali e sulle 
tecnologie costruttive fino ad oggi. I 
due edifici fianco a fianco sarebbero 
una bella rappresentazione di quanto 
l'architettura si è evoluta in 
quarantanni. 



Span Architects - New Brancusi Museum 

Sabina Barcucci: Su “Abitare 508” è 
stata recentemente pubblicata una 
conversazione tra te e Wolf D. Prix 
circa il Nuovo Museo Brancusi. Il testo 
è uno splendido esempio di gap 
generazionale: Coop Himmel(b)lau è 
stato, e in un certo qual modo ritengo 
che sia ancora, sinonimo di 
avanguardia architettonica, pertanto 
non è difficile immaginare, verso la 
fine degli anni Settanta, una simile 
conversazione tra il giovane Prix e un 
suo mentore ... con sostanziali 
differenze. Citanto Erich Fromm e il 
suo atteggiamento sospettoso verso 
gli ardori futuristici di inizio 
Novecento, Prix muove una critica 
verso una metodologia progettuale 
totalmente digitale : “Le persone che 


17 



per comunicare ricorrono a una 
macchina, sono guidate da un certo 
“desiderio di morte” poiché loro stessi 
non sono più in grado di comunicare 
tramite la vitalità”. 

Sebbene l’atteggiamento negativo da 
parte dei “non nativi digitali” verso gli 
architetti digitali sia un fenomeno più 
che usuale da oltre dieci anni a questa 
parte, il dibattito attuale sta andando 
più lontano: il mondo dell’architettura 
si sta spostando aN’interno di un 
processore sin dalla sua prima 
ideazione e fino alla sua costruzione 
ed organizzazione finale. Ho il 
sospetto che l’architettura nella 
mente di Prix sia qualcosa di 
sostanzialmente diverso da ciò che 
invece sta nella tua mente quando 
programmi la macchina che modellerà 
spazi e flussi. Potremmo forse dire 
che l’architettura come risultato della 
collaborazione totale tra uomo e 
macchina assuma, di fatto, un nuovo 
differente significato? 

Matias Del Campo: La conversazione 
con Wolf D.Prix è stata molto 
interessante, infatti. Non solo per il 
suo, per così dire, atteggiamento 
sospettoso verso un approccio alle 
strategie progettuali architettoniche 
completamente computazioni. In 
questa conversazione c’è stato un 
altro momento molto significativo 
quando lui mi ha domandato se a 
SPAN Architecture lavorassimo sul 
progetto anche lavorando con modelli 


fisici, plastici. La mia risposta è stata 
che non costruiamo modelli fisici nel 
nostro ufficio. Quello che per Prix è 
sacrilegio, è la mia attività quotidiana. 

Credo che tutti i collaboratori di SPAN 
Architecture siano così immersi nel 
mondo tridimensionale e negli 
ambienti computazioni da riuscire 
decisamente bene a immaginare ogni 
dettaglio del progetto. Sono talmente 
abituato alla costante rotazione e volo 
attraverso un modello 3D dentro a un 
computer che non riesco a 
immaginare un altro tramite migliore 
per valutare le qualità architettoniche 
del progetto. Inoltre, quello che 
facciamo al computer è sempre meno 
orientato alla progettazione per sé, 
quando piuttosto alla creazione di 
procedure: una gamma di ordini che il 
computer risolve per creare una 
discendenza o un evoluzione di 
possibili variazioni a un problema 
spaziale. 

In questi termini io non considero un 
computer semplicemente una 
“macchina”, quanto piuttosto 
un’ecologia che crea evoluzioni di 
possibili soluzioni a specifici problemi 
architettonici. 
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Le opportunità di dare forma a questa 
ecologia attraverso dati appartenenti 
all’ambiente reale è uno dei più 
eccitanti momenti dell’architettura 
contemporanea, che ci permette di 
incorporare condizioni come i 
fenomeni atmosferici o gravitazionali, 
le radiazioni solari e via dicendo che 
influenzano direttamente il processo 


progettuale. E’ vero che gli architetti 
attraverso tutta la storia si sono 
sempre adoperati per includere 
queste informazioni aM’interno del loro 
design, la differenza di oggi sta nei 
collettori di precise informazioni che 
possiamo usare nelle nostre 
procedure progettuali. 

Anche se preferisco fermarmi qui 
prima che la mia ossessione cominci a 
portarmi troppo lontano, sappi che 
abbiamo appena grattato la superficie 
delle possibilità che le tecniche 
computazioni offrono, per qualsiasi 
stadio del processo progettuale. Sono 
veramente molto curioso delle cose 
che devono ancora venire. 


http://www.span-arch.com 
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Wefab: Make The Right Thing. Digital 
Fabrication Nel Cuore Di Milano 

Simona Casonato 



Se vuoi fare la rivoluzione, una prova 
generale non guasta. O meglio, un 
prototipo, visto che si parla di design. 
Al grido di “Make thè right thing!” si è 
svolto WeFab, a Milano tra il 14 e il 16 
aprile 2011 (http://www.wefab.it/) . 

Tre giorni dedicati all 'open design, il 
design open source, e al fabbing, la 
fabbricazione “casalinga”: pratiche che 
mandano in corto circuito i 
collegamenti tra atto creativo del 
designer, prototipazione e produzione 
industriale. WeFab è stata 
un’interessante dimostrazione di 
come momenti diversi del ciclo 
produttivo possano collassare in un 
tempo e un luogo unici. Un “qui e ora” 
che si prende la briga di rimettere in 
discussione qualche secolo di storia, 
dalla rivoluzione industriale in poi. 

Un esempio: in programma c’era una 


sfida tra progettisti, che dovevano 
passare dall’idea all’oggetto finito in 
una notte. La notizia sta nel fatto che 
non stiamo parlando di una 
superfabbrica del lontano oriente, ma 
di un piccolo circolo culturale 
milanese. Impossibile? 

Metti insieme una ventina di designer, 
metti a disposizione i materiali con cui 
sbizzarrirsi (plastiche, legni, metalli, 
stoffe) e dettaglio fondamentale 
macchine economiche e facili da 
gestire per fabbricare direttamente gli 
oggetti che progettano. Prima di 
mezzanotte, avrai l'oggetto pronto 
per l’uso, replicabile, come uscito da 
una catena industriale. 



Nella sala accogliente e colorata del 
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circolo Arci Biko è stato allestito il 
primo fablab milanese, seppure 
temporaneo. Il concetto è mutuato 
dagli hacklab: si tratta solo di allargare 
l’ambito della sperimentazione 
collettiva suN’informatica che 
caratterizza la scena hacker alla 
produzione di oggetti. Esperienze di 
questo genere si moltiplicano in tutto 
il mondo e da un mese funziona a 
Torino Fablab Italia, il primo spazio 
permanente dedicato alla scena 
maker ; cioè chiunque voglia “essere 
inventore per un giorno” 

( 

http://www.fablabitalia.it/7page id=2 

). 

Con WeFab abbiamo potuto vedere 
come funzionerebbe uno spazio del 
genere a Milano. L'atmosfera è stata 
frizzante, ludica e coinvolgente. Si è 
vissuto un momento di puro tinkering i 
di libertà di sperimentare, giocare, 
farsi venire idee nuove con spirito 
pionieristico. Il bello, insomma, di 
divertirsi sul serio. 

Gli organizzatori, Openwear 
(http:/ /www.openwear.org/) . gruppo 
di ricerca sul fashion design 
collaborativo, e Vectorealism 
( http:/ /www.vectorealism.com/ ), un 
Service di laser cutting che offre ai 
designer la possibilità di auto- 
produrre i propri progetti a cifre 
contenute, hanno raccolto intorno a 
sé una serie di realtà milanesi e 
internazionali dedite al DIY, 


all'autoproduzione, all’open source. 

La grande varietà di attività proposte 
per tutti i gusti e le inclinazioni 
sottendeva un discorso comune su 
sostenibilità, ecologia e 
democratizzazione dei saperi 
specialistici. Si andava dal cotè 
scientifico del seminario di 
autocostruzione di kit solari per 
l’alimentazione diretta di cellulari, 
impianti audio e proiettori, tenuto 
dall'associazione Alekos, ad attività 
più artistiche, come la già citata gara 
tra designer, realizzata con l'aiuto di 
Design Smash, piattaforma di design 
collaborativo. Le giovani vincitrici 
sono state acclamate 
democraticamente dal pubblico in 
sala con l'antico ma funzionale 
sistema dell'applausometro, in virtù 
della loro raffinata lampada snodabile 
in plexiglas. Nei giorni seguenti i 
partecipanti al workshop tenuto da 
Dorkbot Milano (“persone che fanno 
cose strane con l'elettricità”, come si 
autodefiniscono) hanno messo le 
mani su Arduino, una delle prime 
piattaforme hardware open source, 
sperimentando le potenzialità della 
prototipazione elettronica e 
fabbricando una lampada a LED. 
Mentre gli smanettoni del banco 
accanto saldavano, collegavano e 
muovevano i primi passi nella 
programmazione, su un grande tavolo 
si creava la versione due punto zero di 
alcune camicie di seconda mano. 
Seguendo i dettami di Serpica Naro (il 
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meta-brand collettivo nato nel 2005 
da una storica azione provocatrice dei 
precari milanesi durante la Settimana 
della moda) prontamente trasformate 
in abitini e borse fashion grazie 
aW’upcycling, cioè al riciclo con 
upgrade. Insomma, “fabbrica la cosa 
giusta”. 



Per capire in pieno il senso del motto 
di WeFab, tuttavia, bisogna guardare 
al fulcro dell’evento: la dimostrazione 
pratica che la prototipazione rapida 
può essere veramente accessibile a 
tutti. A disposizione di partecipanti e 
visitatori sono stati messi un laser 
cutter e una stampante 3D che hanno 
funzionato ininterrottamente, giorno 
e notte. Partendo da disegni vettoriali, 
le macchine sono in grado di 
fabbricare oggetti tridimensionali che 
possono essere assemblati per 
ottenere prodotti finiti. 

Con il laser è possibile eseguire 
sofisticatissimi tagli e incisioni su 
diversi tipi di materiali: plastica, 


cartone, metallo, legno. Ma forse la 
vera differenza, per il suo costo 
contenuto, la fa il MakerBot Thing-- 
-Matic, printer open source venduto 
online in kit di assemblaggio per poco 
meno di 1300 Dollari. Il MakerBot 
riesce a materializzare, per 
accumulazione di materiale plastico 
(ABS), oggetti disegnati in vettoriale 
con un programma di modellazione 
3D. Questo significa che si può 
pensare: “anello con i baffi” (uno dei 
nostri oggetti preferiti realizzati 
durante WeFab, per la sua natura 
vagamente surrealista), disegnarlo, 
cliccare su “stampa” e, dopo qualche 
decina di minuti, averlo in mano. Se si 
mette in rete il disegno, magari con la 
licenza di modificarlo, chiunque abbia 
in casa una macchina prototipatrice 
può replicare o migliorare l’oggetto, 
creandone una copia (quasi) identica. 
Saltando così in pieno il passaggio 
della produzione industriale, che si 
polverizza nella micro-fabbricazione 
personale. Oltretutto, riduce lo spreco 
di materiale ed energia. 

Non è il replicatore di Star Trek, ma ci 
andiamo vicini. Riecheggiando il 
nome del luogo natio del fabbing, il 
Center for Bits and Atoms del MIT 
diretto da Neil Cershenfeld, un media 
guru come Chris Anderson ha 
proclamato su Wired USA “gli atomi 
sono i nuovi bit”. Le nuove pratiche 
mettono in luce come le implicazioni 
sociali ed economiche della 
rivoluzione digitale possono passare 
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dalla “prova concettuale” del web alla 
realtà delle cose. Le parole d’ordine 
sono open source, crowdsourcing, 
contenuto generato dagli utenti: “se 
nei dieci anni appena trascorsi 
abbiamo esplorato i modelli sociali 
post-istituzionali sul web, nei prossimi 
dieci anni li applicheremo al mondo 
reale” (C. Anderson, In thè Next 
Industriai Revolution, Atoms are thè 
New Bits, Wired.com , 25 gennaio 
2010 , 

http://www.wired.com/magazine/20 

10/01/ff newrevolution/ t.d.r.). 



Nella dialettica tra immateriale e 
materiale, tra ideazione e produzione, 
si gioca l'idea fondamentale che non 
solo il software possa nascere e 
svilupparsi meglio in un ambiente di 
condivisione libera delle idee e dei 
processi, ma anche l’hardware. Inteso 
in senso lato: le “cose”. Adottare 
quindi una filosofia open source a 
tutto tondo, dalla concezione iniziale 
delle “cose” alla loro fabbricazione 
riapre la dialettica tra i professionisti 


della creatività (designer, artisti, 
scrittori, inventori, ricercatori) e i 
produttori, ossia le entità che 
investono economicamente per 
ingegnerizzare, industrializzare, 
fabbricare, pubblicare, distribuire e 
così via. È già accaduto nel mondo 
dell’informazione e dei grandi media, 
che hanno dovuto dividere l'audience 
con praticamente chiunque altro 
avesse una connessione a internet e 
pochi semplici strumenti a 
disposizione con cui esprimersi: 
forum, social network, linguaggi di 
programmazione e mezzi di 
produzione dei media flessibili e 
accessibili. 

È un processo epocale che richiede 
una riflessione attenta. Il merito vero 
di WeFab è stato sia mettere in 
mostra le luci scintillanti della 
democratizzazione digitale, sia 
riflettere sulle potenziali zone 
d'ombra. Milano, “città creativa”, per 
riprendere la definizione di Adam 
Arvidsson, docente di Sociologia della 
globalizzazione aN’Università statale, 
coinvolto nel progetto, sembra un 
luogo particolarmente adatto per 
farlo. 

Il capoluogo lombardo non è 
esattamente un terreno neutrale dove 
compiere queste operazioni e il 
periodo della Design Week non è 
stato scelto a caso: per il solo fatto di 
essere pensato, un progetto come 
WeFab implica una visione critica del 


23 



modello economico e produttivo in 
vigore nell’industria della moda e del 
design, di cui Milano è centro 
nevralgico. 

In un contesto simile, non è così 
improbabile chiedersi se il modello 
open source, per chi investe anni di 
studi nel lavoro creativo, che è 
sempre frutto di una lunga ricerca e di 
accumulo esperienziale, non sia 
un’arma a doppio taglio. Il giornalista 
Jeff Howe, neN'articolo celebre per 
aver lanciato il termine 
“crowdsourcing”, racconta la storia di 
un fotografo specializzato in rare 
immagini medicali, il quale, dopo una 
lunga carriera costruita 
faticosamente, nel giro di pochi mesi 
vede le proprie competenze e il 
proprio sostentamento economico 
messi in discussione dalla nascita di 
iStockphoto, una banca di immagini 
online nata dalla libera condivisione 
tra professionisti e amatori del settore 
(J. Howe, The Rise of Crowdsourcing, 
in Wired.com, giugno 2006, 
http://www.wired.com/wired/archiv 

e/14.06/crowds.html . ). 

Tornando a Milano, Cristina, 24 anni, 
una delle brillanti concorrenti di 
Design Smash, riassume la questione. 
Ai partecipanti è stato chiesto di 
mettere in rete la propria creazione: 
“Lavorare a un progetto open è stato 
stimolante. Il contatto con gli altri 
designer è importante, capisci i limiti 
comuni, impari dagli altri, cresci. 


Un’esperienza sicuramente utile per 
confrontarsi, però l’idea non mi 
convince fino in fondo. 

Un designer non studia e lavora solo 
per diventare un numero tra i tanti, 
vuole emergere.” Cristina però 
conferma anche che molti 
professionisti che lavorano per una 
grande firma il più delle volte ricevono 
al massimo una pacca sulla spalla 
come riconoscimento del proprio 
valore, nonostante contribuiscano alla 
creazione di progetti di successo. 



Gli organizzatori di WeFab riflettono 
da molto tempo sulla relazione tra 
lavoro creativo, nuove tecnologie e 
modelli sociali. Per questo la doverosa 
premessa teorica è stato un seminario 
pubblico all’Università Statale di 
Milano, intitolato Lavoro creativo tra 
precarietà e auto-organizzazione c ^ e 

ha aperto la rassegna ed è stato forse 
uno dei suoi momenti più interessanti. 
Il moderatore era Adam Arvidsson, i 
relatori Angela McRobbie, ricercatrice 
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del Goldsmith College di Londra, e 
Bertram Niessen, ricercatore di 
Openwear e EduFashion, nonché 
membro di Otolab e storico autore di 
Digicult. 

Durante le due ore di discussione, si 
sono affrontate questioni che 
raramente vengono dibattute tra gli 
addetti ai “lavori creativi”: la 
sovrabbondanza di professionisti in 
questo settore e il conseguente 
deprezzamento del valore del lavoro, 
la precarietà come norma, la 
concentrazione geografica nelle “città 
creative”, lo sfruttamento operato dal 
brand management delle competenze 
culturali, spesso molto articolate, dei 
lavoratori. 

Le conseguenze? McRobbie mette in 
guardia sulla costruzione del “mito” 
dell'effervescenza culturale, legata ai 
grandi brand. È facile intuire come un 
costrutto ideologico simile finisca solo 
per “giustificare” il funzionamento 
della macchina del marketing in modo 
pressoché fine a se stesso (e non 
mirato ad una reale innovazione, che 
richiede indubbiamente di uscire dagli 
schemi). In modo acuto, la studiosa 
inglese rileva una cristallizzazione del 
vocabolario della creatività, che 
sembra non avere termini per 
descrivere i nuovi fenomeni. 

Paradossalmente, però, gli stessi 
fattori di crisi possono trasformarsi in 
punti di forza. La precarietà originata 


dalla professionalizzazione di massa e 
dalla “facilità” dei mezzi digitali è una 
tendenza che può essere posta in altra 
luce, come testimoniano le molte 
esperienze illustrate da Niessen in 
un'esaustiva panoramica di situazioni 
“open” che si rivelano un’opportunità 
per i creativi e non solo per le aziende 
che fanno outsourcing rivolgendosi a 
folle di potenziali collaboratori. 

Le nuove tecnologie permettono sì la 
massificazione della creatività, ma 
anche la personalizzazione della 
produzione, ribaltando i termini 
tradizionali del processo di 
fabbricazione industriale delle “cose”. 

Il nodo sembra giacere tutto nella 
dialettica tra processi culturali e 
controllo del branding, tra capacità di 
fare rete dei singoli professionisti e 
sfruttamento corporativo della 
creatività, tra la “vecchia” produzione 
industriale e il favoloso “ritorno al 
futuro” digitale che ripropone i 
meccanismi del lavoro artigianale. 
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Cosa accadrà ora a Milano? “In tre 
giorni sono passate da WeFab più di 
duemila persone. Abbiamo ampliato il 
nostro network e siamo entrati in 
contatto con un pubblico nuovo” dice 
Zoe Romano di Openwear, la seconda 
delle nostre autrici coinvolte nel 
WeFab e instancabile animatrice 
dell’evento. “Ci piacerebbe che questo 
esperimento si tramutasse in un luogo 


permanente. 

Si parla tanto di riuso, ci basterebbero 
circa 200 mq, a Milano non sono tanti. 
Vorremmo un posto in cui chi lavora 
nel settore creativo e non ha 
occupazione fosse libero di inventare 
nuovi modi di fare. Ci sono un sacco di 
giovani in giro. Dopotutto, invece di 
andare a fare shopping potrebbero 
venire a divertirsi da noi ” 
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Sparkle Labs. La Scintilla Della Creazione 

Zoe Romano 



C’è una certezza che mi conforta 
quando devo risolvere un problema: 
qualcuno l’ha dovuto affrontare prima 
di me ed è molto probabile che abbia 
lasciato tracce nella rete. 

Dall’intricato codice per disattivare la 
segreteria telefonica del cellulare, alla 
ricetta per cucinare la focaccia della 
nonna pugliese, passando per le 
istruzioni per superare il quindicesimo 
livello di Angry Birds, sino ad arrivare a 
capire come estrarre DNA umano 
grazie ai video di un giovane 
scienziato 
( 

http://www.youtube.com/watch?v=p 

Em1e5wllVk) . 

Proprio a partire da queste prime 
esplorazioni, casuali e fortuite, si apre 
tutto un mondo più complesso e 
sofisticato animato da varie scene di 


produttori e fruitori che condividono 
le proprie conoscenze sul web. 
Qualche giorno fa anche il “New York 
Times” 

( 

http://www.nytimes.com/20n / 04/24 

/business/24novel.html ) si è accorto 
dello scarto che è accaduto negli 
ultimi anni. Il web 2.0 ha infatti 
permesso di fare un passo avanti 
rispetto allo schema semplicistico io- 
so-qualcosa-e-te-lo-racconto. 



Si è creata una triangolazione virtuosa 
che coinvolge produzione materiale, 
immateriale e community e getta le 
basi per una sostenibilità economica 
di parte della scena. Tutorial interattivi 
e video che spiegano passo passo 
come realizzare un determinato 
oggetto diventano ancora più efficaci 
se accompagnati da altri due 


27 



elementi: un kit di materiali, di solito 
difficilmente reperibili, e una 
community con cui interagire e 
condividere le proprie scoperte e 
rotte alternative rispetto all'idea 
originaria. 

Dale Dougherty, l’editore di “Make 
Magazine” fhttp:/ /makezine.com/) . 
parla della nascita di una nuova era in 
cui l'inventore solitario chiuso in un 
garage, diventa sociale perchè 
condivide le proprie scoperte e idee 
con una community attraverso cui 
interagire e crescere. Oltre a vendere 
la rivista e libri, “Make Magazine” ha 
creato uno shop 

http://www.makershed.com/ dove 
acquistare oggetti, materiali e kit che 
facilitano lo sviluppo della community 
stessa perchè rendono più user- 
friendly \\ passaggio tra il dire e il fare. 

Nel panorama di questi nuovi soggetti 
che stanno trasformando la 
condivisione di conoscenze in 
un’occupazione a tempo pieno e 
appassionando migliaia di nuovi 
followers dell’elettronica interattiva 
vale la pena soffermarsi su Sparkle 
Lab, un duo di designer e insegnanti, 
Amy Parness e Ariel Churi, con base a 
New York City. Il loro progetto, nato 
qualche anno fa, è un mix sapiente di 
arte, artigianato, scienza e cuteness 
per far emergere il piccolo ingegnere 
che c’è in ognuno di noi. Colori 
pastello e icone glassate ci fanno 
dimenticare che stiamo maneggiando 


circuiti, led e cavi elettrici e tutto ad 
un tratto abbiamo imparato le basi 
dell’elettronica. 



Ecco le risposte alle domande che gli 
abbiamo posto: 

Zoe Romano: Da una parte il 
movimento dei Makers e del DIY è in 
espansione ed esprime il bisogno di 
sapere come funzionano gli oggetti 
che utilizziamo ogni giorno. Dall’altra il 
mercato mainstream propone 
un'offerta sempre più ampia di 
oggetti sempre più chiusi e nemmeno 
riparabili. Vista così sembrerebbe 
l’inizio di una rivoluzione pacifica anti- 
consumista verso una cultura più 
aperta e sostenibile. Come la vedete 
voi? 

Sparkle Lab: Si, probabilmente una di 
quelle rivoluzioni che potrebbe non 
accadere mai. Si tratta di un 
movimento di persone che sente la 
necessità di migliorare le proprie 
capacità e possedere oggetti 
particolari che possono farsi da soli, 
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come nel passato. Gli oggetti di oggi 
non sono abbastanza validi e chi li 
utilizza è ormai disincantato, non 
apprezza più la loro inflessibilità e 
l'impossibilità di personalizzazione. Il 
DIY dona il controllo. Molto 
presumibilmente questo trend 
continuerà e la gente conquisterà 
capacità che li mette in grado di 
creare oggetti a livello locale. 

Zoe Romano: Credete che Y hardware 
e il software open-source possano 
dare più forza a questo movimento? 
Ne fate uso nelle vostre attività o 
avete qualcosa in mente per il futuro? 

Sparkle Lab: L ’ open-source ha dato 
prova di se stesso. Molte grandi 
aziende fanno uso di software liberi. 
Se va tutto bene vedremo anche 
l’espansione dell’hardware libero e più 
persone inizieranno a crearselo a casa. 
L’open-source ti permette di fare 
passi avanti molto in fretta e 
probabilmente questo è l’ordine 
naturale delle cose. I circuiti dei nostri 
kit sono molto basilari e ci sono buone 
possibilità che ci muoveremo verso 
l’hardware aperto, nel prossimo 
futuro. 



Zoe Romano: Le ultime statistiche in 
Italia ci dicono che avere una laurea 
non aiuta più a trovare un impiego 
come invece succedeva in passato. 
Sempre più spesso quando si esce 
dalle scuole di design, il lavoro che si 
trova non accende nessuna scintilla 
creativa. Sembra che le università e le 
scuole stiano insegnando materie 
sconnesse con le trasformazioni del 
mondo là fuori e dell’evolversi dei 
modi di produzione. In qualche modo 
voi vi siete inventati il vostro lavoro. 
Com’è andata? 

Sparkle Lab: Ci siamo mossi molto 
lentamente. Siamo designer e 
insegnanti. Non abbiamo una 
formazione elettronica, l’abbiamo 
imparata in scuole avanzate ma anche 
per conto nostro. Sembrava così 
difficile quando abbiamo cominciato e 
in qualche modo anche inavvicinabile. 
Le scuole di oggi costano troppo e 
obbligano le persone a imparare da 
sè. 

Se decidi di imparare da solo è bene 
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rendersi conto che è necessario farsi 
supportare, diventare attivi in un 
gruppo di hacker o di qualche 
associazione che si occupa di 
mentori ng 
( 

http://it.wikipedia.org/wiki/Mentorin 

g). Noi abbiamo capito che sarebbe 
stato molto utile rendere disponibile 
materiali per facilitare l’inizio di queste 
esplorazioni e creare una community 
che se ne occupasse come accade sul 
nostro learn.sparklelabs.com. 

Zoe Romano: In un recente e 
interessante conferenza IDSA 
(http://www.idsa.org/idsa- 
2010-conference-diy-design) , il 
dibattito ruotava intorno al fatto se la 
rinascita del DIY significasse la fine 
deM’industrial design e di un nuovo 
significato della parola professionale. 
Avete seguito il dibattito? In che 
modo vedete nel DIY una minaccia 
per i designer professionisti ? 

Sparkle Lab: Sotto molti punti di vista 
è una minaccia allo status quo. E 
torniamo alla tua prima domanda, di 
come questa rivoluzione stia 
cambiando il settore, e quindi di come 
i professionisti dovranno cambiare a 
loro volta. I professionisti sono 
minacciati e dovranno diventare un 
po' più DIY. Possono dedicarsi a 


prodotti espandibili ed hackerabili. In 
ogni caso pensiamo che nel suo 
insieme il DIY avrà conseguenze 
positive per l'intero settore. 



Zoe Romano: Quali sono i vostri piani 
per il futuro? 

Sparkle Lab: Continueremo a 
dedicarci a progetti educativi per 
crescere insieme ai nostri clienti che 
evolvono nelle loro capacità. Abbiamo 
un serbo una serie di pacchetti che 
espandono il kit Discover Electronics. 
Questo kit è diventato parte di un 
corso video online e stiamo lavorando 
molto anche per far crescere la nostra 
comunità online. Abbiamo sviluppato 
tutta una serie di giochi interattivi per 
bambini e stiamo decidendo cosa 
farne. 


http://sparklelabs.com/ 
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Zul Mahmod. La Sound Art Di Singapore 

Robin Peckham 


Figura di primo piano della scena della 
sound art di Singapore, con artisti del 
calibro di Yuen Chee Wai, Zai Kuning e 
George Chua, Zul Mahmod si 
distingue nell’utilizzare le sue tecniche 
sonore per esplorare le relazioni fra i 
media, compresi il disegno, la scultura 
e l’architettura. 

La sua opera si occupa spesso di 
ridefinire e riconfigurare l’esperienza 
visivo uditiva, lavorando con le 
convenzioni di genere degli ambienti 
di gallerie o musei al fine di creare 
nuove possibilità di ricezione critica. 

Scelto per rappresentare Singapore al 
padiglione nazionale della Biennale dì 
Venezia per una mostra collettiva nel 
2007, Zul ha presentato 
un’installazione intitolata Sonic dome: 
Empire of thoughts che invitava i 
visitatori a entrare in uno spazio 


emisferico ed ascoltare una 
costruzione sonora-spaziale 
composta da registrazioni di 
Singapore e Venezia, accompagnate 
da suoni prodotti da macchine sonore 
fai da te a circuiti piegati, costruite 
dall’artista stesso. 

Dal momento che ho avuto modo di 
ammirare i suoi lavori parecchie volte, 
compresa la serie di mostre M/graf/on 

addicts dj Biijana Ciric a Shangai, 

Accelerated photon , _ 

^ al museo Guan 

Shanyue di Shenzen, e più di recente 

presso l’Hong Kong Arts Centre 

durante un suo periodo di residenza, 

ho deciso di intervistare Zul per 

scoprire come interpreta, nella sua 

opera, la relazione fra suono e spazio, 

in particolar modo nel contesto 

singaporiano. 
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Robin Peckham: Puoi dirmi, per prima 
cosa, come vedi la scena della sound 
art e della new media art di Singapore 
rispetto agli altri posti in cui ha 
viaggiato e lavorato? 

Zul Mahmod: Credo che l’aspetto 
performativo della scena della sound 
art sia cresciuto parecchio negli ultimi 
cinque anni, però la crescita delle 
componenti installative e interattive è 
ancora lenta rispetto agli altri posti in 
cui ho viaggiato. A Singapore ci sono 
diverse comunità che esplorano la 
sound art, comprese il teatro e la 
danza, la musica, i new media e il 
design, anche se ognuna di queste 
comunità è rappresentata solo da 
pochi. 

Robin Peckham: C’è quindi una 
comunità della sound art? E tu dove ti 
collochi? 

Zul Mahmod: Penso che rispetto al 
2005, anno in cui ho organizzato per la 
prima volta un festival di sound art, 
questa comunità si stia espandendo 
se siamo solo pochi artisti. 
Personalmente, mi colloco da 
entrambe le parti della sound art, la 
performance e l’installazione. Dal 
momento che ho un background da 
scultore, ho iniziato a inserire 
elementi scultorei e spaziali nelle mie 
opere sonore. 

Robin Peckham: Interessante. Nelle 
tue opere come vedi la relazione fra 


performance e installazione, 
specialmente riguardo alle diverse 
infrastrutture, ad esempio, le tournéé 
nelle music venues vs. le mostre nelle 
gallerie e nelle istituzioni? Che tipo di 
tematiche e questioni si combinano 
tra questi due mondi nella tua opera? 

Zul Mahmod: Nella mia opera, la 
performance e l’installazione sono 
legate e basate su concetti condivisi. 
Solitamente è solo una questione di 
presentazione. Nelle mie 
performance, creo quasi sempre nuovi 
strumenti sonori e i suoni prodotti da 
questi possono essere poi usati in un 
formateti installazione, o viceversa. 
L’installazione è sempre più site- 
specific, quindi il pubblico può 
sperimentarla solo in quel particolare 
spazio. Usando gli stessi concetti, 
cerco di estendere queste possibilità 
alle performance. 



Robin Peckham: Sono 
particolarmente curioso di sapere 
come i tuoi primi disegni, che spesso 
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integrano tecniche miste su carta, 
trovino posto in una certa 
interpretazione del concetto di 
appropriazione e in un determinato 
tipo di sensibilità grafica. Vedi una 
sorta di evoluzione, o una 
corrispondenza diretta fra il disegno, 
la produzione di linee, e il suono? 

Zul Mahmod: I disegni sono stati una 
grande parte del mio lavoro, dagli inizi 
fino ad ora. lo inizio sempre un nuovo 
lavoro con i disegni, ai quali faccio 
seguire la ricerca e lo sviluppo. E solo 
allora passo alla presentazione finale. 

Robin Peckham: Questa relazione col 
disegno è molto interessante per il 
tuo interesse nel rendere attiva 
l’architettura, come hai fatto un paio 
di anni fa con la mostra Arena al 
centro The Substation, o con 
l’esposizione intitolata W.O.M.B. che si 
è tenuta sempre presso la stessa 
location. Entrambe affrontavano la 
distinzione fra lo spazio nel suono e lo 
spazio per il suono, usando l'edificio 
una volta come strumento e una volta 
come pubblico. Ma laddove agli 
architetti interesserebbe costruire 
quello spazio, tu lo leggi, lo interpreti 
e ci giochi. È questa la tua idea di 
approccio site-specific o si tratta di un 
altro livello di design architettonico? 

Zul Mahmod: Questa è la mia idea nel 
lavorare con un sito specifico, ma con 
Arena si tratta soprattutto di dare allo 
spazio una nuova architettura uditiva. 


Uso approcci differenti a seconda 
degli spazi: alcune volte mi soffermo 
sullo spazio fisico, mentre altre sono 
più interessato al contesto storico 
dello spazio, all’acustica e alla 
funzionalità sociale del luogo. 



Robin Peckham: E parlando del centro 
di arte contemporanea, The 
Substation: cosa significa esserne 
affiliati? 

Zul Mahmod: Essere un artista 
associato al centro The Substation 
significa ricevere degli spazi, una certa 
assistenza amministrativa e supporto 
al marketing delle mie opere. 

Robin Peckham: Mi parli anche degli 
strumenti “fai da te” che hai usato 
nella tua performance aM'Hong Kong 
Arts Centre lo scorso anno, quando ho 
visto il tuo lavoro dal vivo per la prima 
volta. Usavi un laptop, dei pedali e poi 
degli oggetti che avevi assemblato. 
Puoi descrivere l’allestimento, la 
strumentazione e il suo utilizzo? 
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Zul Mahmod: Gli strumenti che ho 
costruito consistevano in un MIDI 
controller e due sculture sonore in cui 
erano sistemati due oscillatori 
variabili. Li ho costruiti da zero mentre 
ero ad Hong Kong. Ho usato il MIDI 
controller per controllare Ableton 
Live, mentre ho usato le due sculture 
sonore per dare una stratificazione e 
una struttura alla mia composizione. 
Per la performance di Hong Kong in 
particolare, mi interessava esplorare le 
idee di una città della fantasia e della 
realtà. 

Ho registrato i suoni della città e li ho 
riprodotti durante la performance, 
aggiungendo un altro strato sonoro. 
C'erano anche suoni dal vivo 
provenienti dallo spazio performance 
dell'Hong Kong Art Centre, che ho 
raccolto usando un microfono, e 
persino suoni già esistenti registrati 
senza microfoni. Ho voluto usare tutte 
queste risorse per creare diversi strati 
in una composizione quasi spaziale. 



Robin Peckham: Ho visto l’opera 
Dancing with Frequencies quando è 
stata installata a Shenzen un paio di 
anni fa, in cui il pubblico era invitato a 
entrare in una matrice di sensori 
interattivi che controllavano 
l’ambiente sonoro. Ti vorrei chiedere 
quindi se hai mai avuto collaborazioni 
teatrali, con la danza ad esempio? In 
Cina le produzioni teatrali non hanno 
una buona reputazione nella scena 
della Sound art, ma ad Hong Kong ci 
sono alcuni artisti, come Dickson Dee, 
che fanno invece cose interessanti a 
questo proposito, quindi non è un 
territorio del tutto abbandonato... 

Zul Mahmod: Sì, ho avuto parecchie 

collaborazioni con produzioni sia 

teatrali che coreografiche. Per me si 

tratta di esplorare ed espandere . x 

sound art 

ulteriormente l’utilizzo della 
in molteplici forme diverse. Per 
esempio, la scorsa settimana ho fatto 
una sessione di improvvisazione con 

base di 
. Ha 

funzionato molto bene. In pratica, i 
ballerini hanno composto il suono 
attraverso i loro movimenti. Ho 
sicuramente intenzione di espandere 
ulteriormente questo progetto, 
arrivando a far sì che i ballerini 
possano riuscire a controllare non solo 
i suoni ma anche le luci e i servo 
motori. 
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The Influencers 2011. Sogni Collettivi Ed Eroi 

Contemporanei 

Barbara Sansone 



Jeff Starti 

In un mondo sempre più intrappolato 
negli imbrogli mediatici, dove i 
conflitti si consumano 
silenziosamente e assumono formati 
che li rendono meno riconoscibili, 
tocca ancora una volta agli artisti 
portare alla luce i retroscena, 
risvegliare le coscienze, ispirare alla 
ribellione e alla rivendicazione dei 
propri diritti. 

In un panorama in cui le disparità si 
nascondono dietro nuovi miti che 
vendono false illusioni e legittimano la 
menzogna rendendola l’unico modo di 
ritrovare un’identità e una possibilità 
di riscatto, in uno scenario dove 
l’economia del potere fagocita 
l’informazione e l'intrattenimento 
trasformandoli in meccanismi di 
manipolazione, negli ingranaggi 


deM’enorme macchina di un’industria 
cui, per addolcire la pillola, si affianca 
l’improbabile aggettivo “culturale”, il 
festival The Influencers, 
appuntamento annuale al CCCB 
(Centro di Cultura Contemporanea di 
Barcellona) giunto alla settima 
edizione, è sempre una boccata d’aria 
fresca. 

Gli sforzi di Bani Brusadin e di Èva e 
Franco Mattes, direttori del festival, 
questa volta sono stati ancora più 
encomiabili, dato che la cosiddetta 
crisi sta castigando in particolar modo 
quegli ambiti indispensabili per 
l’esistenza e l’evoluzione umana che 
sono l’arte e la cultura. 



Il festival, che in questa settima 
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edizione si è svolto dal 14 al 16 di 
aprile, è molto amato dai suoi 
organizzatori, dai suoi ospiti e dal suo 
pubblico, perché è divertente e 
intelligente, sovversivo e collettivo, 
invita alla socializzazione e alla 
riflessione. Raccontare di cosa si tratta 
può sembrare retorico, dato che è un 
evento che mantiene da anni 
un’impeccabile coerenza e che è tanto 
conosciuto da attirare nella capitale 
catalana un folto pubblico 
internazionale. 

Ma se qualcuno dei nostri lettori non è 
ancora stato catturato dal suo fascino, 
vale la pena spiegare che si tratta di 
un evento atipico e visionario che 
dura tre giorni, nel corso dei quali si 
propongono dibattiti con artisti non 
convenzionali, guerriglieri della 
comunicazione, attivisti ed eroi 
contemporanei, che si muovono in 
territori ibridi di difficile 
catalogazione, oltre a laboratori e ad 
attività parallele che si traducono in 
interventi partecipativi in spazi 
pubblici. 

Il particolare carattere di apertura che 
contraddistingue The Influencers è 
rivelato non solo dalla natura dei suoi 
contenuti, ma anche dai dettagli 
formali con cui è strutturato: dal fatto 
di essere completamente gratuito, 
all’annullamento della distanza tra il 
pubblico e gli artisti, che parlano a 
pochi passi dalla platea senza 
presentarsi auraticamente su un 


palcoscenico e che si fondono con i 
partecipanti durante le azioni urbane. 

Il festival inoltre dispone di una pagina 
Facebook totalmente aperta al 
dialogo con i fan e con i lettori 
( 

http://www.facebook.com/The.lnflue 

ncers.festival) e al termine di ogni 
edizione pubblica sul suo sito web 
(http://www.theinfluencers.0rg/l i 

video completi delle conferenze e 
delle attività. 

Si tratta di un evento molto flessibile 
anche per quanto riguarda le 
proposte: a differenza di altri festival, 
che si propongono annualmente un 
tema, The Influencers accoglie 
qualunque tipo di pratica creativa che 
sia insolita, radicale e visionaria; che 
proponga un recupero del significato 
di collettività e di libertà; che 
trasmetta idee e racconti storie; che 
analizzi le intersezioni tra cultura, arte, 
politica, comunicazione e dimensione 
sociale, tra locale e globale, tra 
virtuale e reale; che sia allo stesso 
tempo sensoriale e intellettuale, 
ludica ed educativa; che sia 
soprattutto ben lungi dal rimanere 
una mera ideologia, ma che si 
concretizzi in azioni tese a svelare 
verità scomode e inganni mondiali. 
Può sembrare un ambito esteso e 
sfocato, ma a pensarci bene se tutta la 
produzione artistica e culturale 
sconfinasse in questo territorio 
probabilmente vivremmo in un 
mondo completamente diverso. 
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L’ospite certamente più intenso di The 
Influencers 2011 è stato Waffaa Bilal 
(http:/ /wafaabilal.com/) . Artista 
iracheno residente a New York, è noto 
soprattutto per le sue perfomance, 
profondamente politiche, che 
riflettono sulla guerra tecnologica e 
sulla distanza fisica ed emozionale 
che separa i carnefici dalle loro 
vittime. Lo strumento che Wafaa 
utilizza maggiormente nei suoi lavori è 
il suo stesso corpo, che sottopone alle 
torture inflittegli dalla gente via 
Internet, come nel caso di Domestic 
Te n si ori e di Dog or Iraqui, o che 
modifica con eloquenti tatuaggi {...and 
Counting) e con operazioni 
chirurgiche volte a installarvi protesi 
tecnologiche ( 3rdi ). 

Un’azione sul sé più effimera e ironica, 
rivolta all’onnipresenza nelle nostre 
vite delle reti sociali, è quella della 
ormai molto nota Web 2.0 Suicide 
Machine che ha presentato Codan 
Savicic (http:/ /www.yugo.at/ . 
http://suicidemachine.org/) : una 
soluzione per l’esistenza eterna cui ci 


costringono le reti sociali, che si 
impossessano dei nostri dati, non ci 
permettono di eliminare i nostri 
account, al massimo di sospenderli, 
che non è la stessa cosa!, e ci 
allontano dagli affetti reali nonostante 
ci promettano di migliorare i nostri 
contatti con le persone della nostra 
vita. La dimostrazione di quanto 
questi strumenti siano esattamente 
l'antitesi della libertà sono le 
conseguenze legali che ha subito 
Suicide Machine delle per aver violato 
delle clausole del contratto di 
Facebook. 

La riflessione sull’identità e, in 
particolare sul ruolo dei nomi delle 
cose e delle persone, è la chiave del 
lavoro di Janez Jansa 
(http://www.aksioma.org/jj/) . uno 
dei tre artisti che già da alcuni anni 
hanno ironicamente abbracciato lo 
slogan dell’ex primo ministro 
conservatore sloveno “Più siamo, più 
rapidamente raggiungeremo i nostri 
obiettivi”: approfittando della facilità 
con cui è possibile farlo in Slovenia, ne 
hanno assunto il nome, facendo dei 
loro documenti dei materiali da 
esposizione e osservando gli effetti di 
questo gesto, particolarmente 
evidenti nei mass media. 

Questi ultimisono le principali vittime 
delle azioni di Chris Atkins. Chris è lo 

sceneggiatore e il direttore di 
Starsuckers 

(http://www.starsuckersmovie.com/ 
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), un documentario controverso del 
2009 che spiega come i media ci 
manipolano e traggono il loro profitto 
facendo leva su istinti umani innati, 
che, ormai obsoleti, oggi si traducono 
nell’ossessione per la fama. Nel film, 
Chris e il suo team dimostrano quali 
siano i criteri in base ai quali i giornali, 
le riviste e la televisione decidono di 
pubblicare le loro notizie infiltrando 
loro stessi delle storie completamente 
inventate nei principali tabloid inglesi. 



Olfis Alkins - Stareuckers 

Altra ospite dell’edizione di 
quest’anno è stata Cat Mazza 
(http:/ /www.microrevolt.org/) . 
un’artista cyberfemminista che lavora 
con i pixel e soprattutto con i ferri da 
maglia per denunciare lo sfruttamento 
dei lavoratori, e in particolare delle 
donne, nelle fabbriche. Oltre alla 
presentazione del suo lavoro, in 
collaborazione con il Centro de 
Cultivos Contemporàneos del Barrio 
( 

http:/ / opensourcepants.wordpress.co 

m /) e Duduà 

(http://duduadudua.blogspot.com/) 


ha tenuto un laboratorio aperto per 
insegnare ai partecipanti a creare 
knit-graffiti e ha organizzato 
un'azione collettiva nel corso della 
quale si è offerta agli abitanti del 
Poble Sec l’opportunità di far sentire 
la loro voce scrivendo delle parole sui 
marciapiedi e nelle piazze del 
quartiere. 

Gli spazi pubblici sono gli scenari 
preferiti anche da Jeff Stark 
(http://jeffstark.org/) . autore di azioni 
underground ambientate a New York: 
opere di teatro che hanno luogo in 
metropolitana, interventi in strada, 
giochi collettivi in spazi urbani insoliti, 
drive-in improvvisati con auto 
destinate alla demolizione e 
specialmente cene segrete in 
pittoreschi luoghi abbandonati, 
occupati illegalmente per l’occasione. 
Nel corso del festival, Jeff ha 
organizzato una cena segreta a 
Barcellona, con tutte le carte in 
regola: invitati eleganti, svariate 
performance e picnic. Peccato che la 
polizia abbia sorpreso i partecipanti 
giusto nell'atto di irrompere nel luogo 
prescelto e che alla fine la cena abbia 
avuto luogo in una location molto 
meno suggestiva. 

Se l’eroe è colui che compie da solo le 
imprese di molti, è un coraggioso che 
si mette al servizio del bene comune 
sacrificando se stesso e ponendo in 
secondo piano la propria sicurezza e i 
propri interessi, non c’è ombra di 
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dubbio che gli invitati del festival 
rientrino tutti in questa categoria. Ma 
The Influencers 2011 ha visto tra i suoi 
ospiti un supereroe in carne e ossa, 
con tanto di maschera e mantello: 
Superbarrio 
( 

http://es.wikipedia.ora/wiki/Superba 

rriol . 

Personaggio mediatico e politico 
messicano diventato famoso dopo il 
terremoto del 1985, ha assunto un 
ruolo non solo simbolico ma anche 
molto attivo: con la sua 
organizzazione Asamblea de Barrios 
(assemblea dei quartieri), ha dato 
voce ai problemi dei cittadini, ha 
lottato a favore del diritto alla casa, ha 
sfidato sul ring i politici e ha ispirato 
movimenti popolari in tutto il Sud 
America. Per concludere la sua 
presentazione (l’ultimo appuntamento 
del festival), il supereroe ha regalato 
maschere da lottatori di wrestling a 
tutti gli altri invitati e ai direttori del 
festival. 



NeN’ambito di The Influencers, 
quest’anno è stato organizzato anche 
uno speedshow 

(http://speedshow.net/) . che è stato 
curato da Domenico Quaranta 
(http://domenicoquaranta.com/) . 

critico e curatore e autore storico di 
Digicult, e che si è svolto in un 
cybercafé del quartiere del Born. Gli 
speedshow sono mostre open-source 
di breve durata nate da un’idea di 
Aram Bartholl, membro di Free Art & 
Technologies (http://fffff.at/) . e di cui 
sono già state realizzate diverse 
edizioni, a Berlino, Vienna, Amsterdam 
e New York. 

L’obiettivo è affittare tutti i computer 
di un cybercafé durante poche ore e 
metterli a disposizione della gente 
perché su ognuno si possa vedere 
un'opera di pop.net.art, un termine 
coniato dallo stesso Aram che 
estende e porta nella 
contemporaneità il concetto di 
net.art. Si tratta di un evento di 
carattere sociale, volto a portare l’arte 
in uno spazio di uso pubblico non 
esattamente pensato per lo scopo e 
decisamente contrario aN'asetticità 
che caratterizza normalmente gli 
spazi espositivi. 

Per questo, usare i computer per 
motivi personali, come controllarsi la 
posta, non solo non è proibito, ma è 
addirittura un invito esplicito nella 
descrizione dell’evento. Durante lo 
speedshow di Barcellona, però, la 
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gente si soffermava sulle opere 
proposte con interesse e attenzione: 
probabilmente, nell’era dell’ADSL e dei 
dispositivi mobili perennemente 
collegati a Internet, si considera più 
importante approfittare di 
un’occasione per navigare tra gli 
infiniti e caotici contenuti della Rete in 
una forma filtrata e guidata che 


scroccare qualche minuto di 
connessione in una situazione 
tutt’altro che intima. 


http://www.theinfluencers.org/ 

http://www.facebook.com/The.lnflu 

encers.festival 
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La Primavera Romana Di Stalker. A Zonzo Con 

Lorenzo Romito 

Elena Biserna 



“Camminare per le vie è ciò che 
connette [ ] il microcosmo individuale 
con il macrocosmo pubblico. Il 
camminare conserva agli spazi 
pubblici la specificità dell'essere 
pubblici”, scriveva Rebecca Solnit 
nella sua Storia del Camminare. [1] 

Nel 1995 Lorenzo Romito è tra gli 
iniziatori di Stalker, un laboratorio di 
arte urbana, un soggetto collettivo 
interdisciplinare interessato ad 
esplorare le trasformazioni e il 
divenire urbano. [2] 

Se la visione della città 
contemporanea può essere ricondotta 
alla dicotomia razionale/irrazionale, 
pianificato/non pianificato, Stalker si 
colloca nel secondo polo, 
neM’interpretazione dello spazio 
urbano come mutamento continuo, 


flusso, luogo di spaesamento e 
circolazione incessante. Il camminare, 
nelle prime azioni di Stalker, è inteso 
come forma corporea e fisica di 
conoscenza, investimento e 
riappropriazione dei vuoti urbani, 
quelle “aree interstiziali e di margine, 
spazi abbandonati o in via di 
trasformazione” denominati, “territori 
attuali”. 

[3] Un percorso di mappatura 
esperienziale, fisica e psichica, in cui 
chi cammina e i luoghi che attraversa 
si determinano e ridefiniscono in un 
rapporto di reciprocità: se l’ambiente 
agisce sull’individuo che lo attraversa, 
a sua volta lo spazio è modificato e 
creato dal corpo in movimento o, 
come scriveva De Certeau, “le 
successioni di passi sono una forma di 
organizzazione dello spazio, 
costituiscono la trama dei luoghi. [ ] 
Non si localizzano: sono esse stesse a 
costituire lo spazio”. [4] 
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Primavera Romana, 2009 - Photo by Giulia Fiocca 


Sono passati più di 15 anni e Romito 
continua a camminare, ma ora lo fa 
con molte più persone. Pnmavera 
Romana ^ un p r0 g e tt 0 na to nel 2009 

e giunto al terzo anno. Una serie di 
percorsi che hanno investito un 
territorio sempre più ampio a partire 
dai quartieri periferici della città 
attorno al raccordo anulare per 
arrivare, nel 2010, alle sette città che si 
trovano oltre le porte di Roma. 


Quest’anno “Primavera Romana” si 
spingerà ancora oltre, nei paesi e 
villaggi un tempo separati dalla città, 
ma che ora ne fanno parte, 
addentrandosi sempre più nell’ 
“oltrecittà”. I percorsi vengono definiti 
attraverso mappe google in un 
processo aperto di condivisione di 
informazioni, notizie, fonti e links in 
rete, per poi concretizzarsi durante il 
cammino in forme di conoscenza del 
territorio per “immersione” in situ e 
attraverso letture, racconti e ricordi di 
chi abita o ha abitato gli spazi 
attraversati. 


Se modello delle prime azioni di 
transurbanza di Stalker è quello della 
dér/Vesituazionista, ora sembra 
prevalere il camminare come forma di 
resistenza, come modalità di 
relazione, condivisione e 
riappropriazione in una dimensione 
più esplicitamente collettiva. La fase 
avviata con Primavera Romana si 
sviluppa, infatti, in una rete di micro- 
azioni il cui fine è l’attivazione di 
processi di trasformazione sociale “dal 
basso”. 

“Le arance non cadono dal cielo” è un 
progetto di agricoltura nomadica 
realizzato il 9 gennaio scorso nel 
giorno dell'anniversario della ribellione 
di Rosarno e delle violenze che ne 
sono seguite per ricordare le 
condizioni di sfruttamento in cui i 
lavoratori stranieri vivono in Italia. Una 
raccolta delle arance e degli agrumi 
nei giardini pubblici di Roma 
organizzata attraverso blog e google 
maps che ha portato alla mappatura 
degli aranci sul territorio e alla 
costituzione di gruppi di raccolta 
spontanei. Le arance raccolte sono 
diventate poi succhi, marmellate, 
canditi e, attraverso i fondi ottenuti, si 
sta ora pianificando il ripristino di uno 
spazio del comune di Rosarno da 
adibire a centro sociale per i lavoratori 
stranieri. 

Nello stesso modo è stato prodotti 
l’“Olio Pu.Ro (pubblico di Roma)”. 
Attraversare gli spazi e farne 
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esperienza diventa anche 
testimoniarne il cambiamento e 
ricostruirne le memorie dimenticate 
frenando quel processo di 
dimenticanza collettiva e 
annullamento del territorio che 
(seguendo Paul Virilio) è il risultato 
della velocità delle comunicazioni e 
dei trasporti contemporanei. Il 
progetto iniziato lungo l’Acquedotto 
Felice a Roma mira così a realizzare un 
museo territoriale spontaneo 
attraverso un processo di raccolta di 
storie, ricordi e testimonianze. 



Obbiettivi concreti, quindi, la volontà 
di incidere effettivamente nel tessuto 
sociale attraverso micro-interventi 
collettivi che ristabiliscano il rapporto 
con gli spazi ma anche, soprattutto, 
fra le persone che li abitano, per 
trasformare la città in sito di incontro 
e co-abitazione creativa. 

La dimensione estetica di queste 
pratiche si diluisce sempre più nella 
sfera politica e sociale: fare comunità, 


promuovere processi di cambiamento 
spontaneo e di interazione fra gruppi, 
forme auto-organizzate di 
cittadinanza, di riappropriazione del 
territorio e delle sue memorie. 

Pratiche che si inscrivono nel tessuto 
sociale direttamente, senza 
mediazioni istituzionali o estetiche. 
Camminare allora può trasformarsi in 
marciare [ un passaggio che indica una 
chiara progettualità politica), come 
nella “Marcia per un Mondo Nuovo” 
che si è da poco conclusa in Sicilia per 
rivendicare acqua pubblica, diritti civili 
e autodeterminazione delle comunità 
locali. 

[5] Oppure il lungo percorso di Stalker 
con i Rom può rinnovarsi nella 
denuncia al Piano Nomadi e 
all'appoggio alle famiglie rom che 
qualche giorno fa, durante il periodo 
Pasquale, dopo essere state 
sgomberate dalla Miralanza e da via 
dei Cluniacensi, si erano rifugiate nella 
Basilica di San Paolo a Roma. [6] 

Se il Situazionismo è un riferimento 
esplicito, per Stalker, sin dalle prime 
esperienze, questo passaggio 
sembrerebbe trarne le estreme 
conseguenze ricalcando il percorso di 
Guy Debord verso una pratica sempre 
più marcatamente politica [7] e, 
d'altronde, nel Situazionismo così 
come nelle azioni e progetti di Stalker, 
si tratta pur sempre di riscrivere 
l’identità dello spazio urbano “as thè 
locus of a potential reciprocity and 
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community, thè cruciai spatial stake 
of any project of radicai social 
transformation”. [8] 

Abbiamo parlato di questi sviluppi con 
Lorenzo Romito a Gorizia, durante un 
workshop tenuto alla MAGIS 
International Film Studies Spring 
School organizzata daN’Università 
degli Studi di Udine. “Archivio”, il tema 
di quest'anno della scuola, è stato 
esplorato insieme a Romito nella 
dimensione della mappatura urbana, 
delle forme memoriali informali ed 
auto-organizzate e della storia orale 
dei luoghi. Quella che segue è una 
parte del confronto che si è svolto 
durante le tre ore di questo incontro 



Lorenzo Romito: Come Stalker, 
abbiamo iniziato a camminare nel 
1995 e abbiamo continuato a 
camminare. I luoghi cambiano 
insieme alle esperienze delle persone 
che li attraversano, siamo noi a 
produrre l’ambiente in cui viviamo: è 
questa la prima e la più importante 


scoperta della nostra pratica. Le 
modalità di abitare e sperimentare gli 
spazi possono cambiare il modo in cui 
li percepiamo Trovare legami e 
collegamenti fra spazi che sono chiusi, 
lontani o separati e inserirli in una 
narrazione continua, quella continuità 
spaziale che oggigiorno non viviamo 
più (siamo divisi, viviamo allo stesso 
tempo nel web, al telefono, in una 
scala globale ). 

La semplice e fisica pratica del 
camminare ha lo scopo di ristabilire 
una relazione primaria con lo spazio 
sulla base di questa continuità che 
abbiamo perso. L’Attraversamento ci 
permette di riappropriarci degli spazi 
e percepirne il cambiamento ed è un 
elemento centrale del nostro lavoro 
sin dalla nascita di Stalker. In seguito 
l’idea di attraversamento si è evoluta 
ed espansa nell'Idea di attraversare 
confini politici, sociali, culturali, 
linguistici [ ] 

Un'altra parola chiave nel nostro 
lavoro è “cartografia”, una disciplina 
che rappresenta il paesaggio nel 
modo più oggettivo possibile, da 
sempre un dispositivo di misurazione 
e controllo e del territorio. Noi usiamo 
la mappa come narrazione, ma anche 
come lavoro collettivo: quando 
iniziamo una passeggiata aM’interno di 
Primavera Romana non decidiamo un 
percorso a priori, ma apriamo una 
mappa dell’area su google map e 
chiediamo a tutti di aiutarci a trovare 
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luoghi interessanti così le persone 
iniziano a individuare e indicare 
luoghi, aggiungono segnalibri, linkano 
video, notizie, commenti, 
informazioni. 

La mappa inizia a riempirsi e, dopo il 
cammino, si arricchisce di altre 
informazioni, cambia continuamente, 
diviene un indice. Queste mappe, in 
qualche modo, divengono la 
rappresentazione in tempo reale del 
divenire delle cose. Usiamo la mappa 
non come mezzo di controllo o di 
rappresentazione, ma come elemento 
co-evolutivo. Le mappe sono in 
relazione circolare col camminare: 
facciamo la mappa per camminare e 
dal camminare viene la mappa 

Elena Biserna: Tornando al confine, 
questa parola, nei vostri lavori, ha 
assunto identità diverse e 
complementari: confine politico tra 
stati (penso a Transborderline, 2000), 
confine fisico fra zone di una città 
(come nel progetto Meantime, 
Meanpace, Meanculture a Miami, 
2000), ma anche confine “mentale”, 
l’insieme delle differenze che dividono 
le etnie che abitano uno stesso 
territorio (penso, ad esempio, ai 
progetti realizzati a Campo Boario con 
l’associazione Ararat) Mi sembra che 
nei vostri lavori il tentativo si quello di 
trasformare il confine in spazio 
abitato, di confronto/incontro. 

Lorenzo Romito: Sì, in un luogo ludico 


e sperimentale di coesistenza. Dare 
spazio ai confini e abitare questa 
dimensione: abbiamo fatto diversi 
lavori su questo. Credo che per un 
architetto l’unico modo di capire le 
possibilità di uno spazio sia viverci e 
co-abitarlo assieme alle altre persone 
che ci vivono, fornendo nuove 
possibilità (non idee, ma possibilità) e 
facendo emergere spontaneamente le 
necessità di un processo collettivo di 
coabitazione. 



Elena Biserna: Come è cambiato il 
vostro modo di lavorare e quanto è 
importante, ora, la dimensione 
collettiva del camminare? 

Lorenzo Romito: Una delle differenze 
è che nelle prime passeggiate 
sperimentavamo noi stessi e su noi 
stessi le possibilità di conoscere, 
rappresentare e abitare quegli spazi 
indefiniti ed incerti, in divenire, che 
chiamiamo “territori attuali”. Ora, 
invece, stiamo cercando di 
promuovere questa pratica come 
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pratica sociale e collettiva. Cambiare il 
nostro modo di comportarci per 
cambiare la società in cui viviamo. 

Marco Mancuso: mi chiedo, come è 
cambiata la relazione con le persone 
che partecipano alle vostre 
camminate? Come sono cambiati il 
coinvolgimento e le relazioni fra i 
partecipanti in questi 15 anni di 
lavoro? 

Lorenzo Romito: Oggi riteniamo più 
importanti gli aspetti sociali della 
nostra pratica. All’inizio la nostra 
ricerca era volta ad indagare le 
possibilità di fare conoscenza 
attraverso l'esperienza, ora invece è la 
condivisione di un’azione, la 
partecipazione nella riappropriazione 
degli spazi. Sta diventando quasi un 
movimento. Abbiamo centinaia di 
persone che camminano con noi e 
credo che questa sia la cosa più 
interessante. 

Ci sono urbanisti e architetti che 
vengono a camminare con noi, ma 
anche semplici abitanti, cittadini, 
giovani e vecchi, artisti, rom, studenti, 
professori Misuro la portata e il 
successo delle nostre attività sulla 
base della diversità delle persone 
coinvolte. 

A volte le persone si portano brani 
letterari sui luoghi dove stiamo 
andando a camminare e li leggiamo 
assieme, oppure chiamano gli amici 


che abitano in quei posti che possono 
raccontarci storie sul luogo. I livelli di 
cooperazione nel processo di 
conoscenza della città: questo è 
cambiato. All’inizio, pur essendo un 
collettivo di artisti, ci prendevamo 
cura del nostro lavoro. Ora il lavoro 
stesso è una pratica di condivisione. 

L’idea è di mettere le persone in 
azione, nell’esplorazione e nella 
riappropriazione del loro ambiente, in 
pratiche sociali, memoriali o nella 
costruzione di storie. Promuovere 
l'auto-organizzazione iniziando dal 
riuso degli spazi e delle memorie 
abbandonate. 



La partecipazione di Stalker alla 
Biennale di Venezia di Architettura di 
3 anni fa, nel 2008, rappresenta 
questo momento di cambiamento nel 
nostro modo di lavorare. Stavamo 
lavorando da anni con la comunità 
rom e “Savorengo Ker” un 
esperimento di autocostruzione nel 
campo Casilino 900 è uno dei 
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risultati di questa collaborazione. 
Insieme ai rom del campo abbiamo 
costruito una casa in legno come 
alternativa al container dimostrando 
che, ad un prezzo minore, si poteva 
ottenere il duplice risultato di dare 
lavoro e realizzare abitazioni che 
rispettassero gli standard italiani. 

Eravamo in contatto con le istituzioni 
per avviare il progetto su ampia scala 
ma poi la casa fu incendiata e ci 
rendemmo conto che non c’era la 
volontà politica di portare avanti 
questo processo. Questo episodio ha 
anche portato alla nostra divisione: io 
personalmente capii che non avevo 
più la volontà di lavorare con le 
istituzioni e con l’università. Alla 
Biennale abbiamo presentato la casa 
nel padiglione italiano e abbiamo 
partecipato alla mostra Experimental 
Architecture, a cura di Emiliano 
Candolfi, che si proponeva di indagare 
nuovi modalità di fare architettura e di 
immaginare il futuro. 

Abbiamo chiesto a tutti i visitatori e 
colleghi presenti nella mostra di 
formulare una domanda sul futuro 
dell'architettura mentre un oracolo 
faceva gli I Ching fornendo delle 
risposte. Credo che sia finito il tempo 
in cui gli architetti avevano la 
possibilità di creare nuove immagini 
per il futuro. Viviamo in un mondo 
occupato da immagini del futuro, che 
ci impediscono di vedere il presente. 
L’unica possibilità di guardare al 


futuro è osservare il cambiamento 
nella nostra società. Abbiamo deciso 
che il nostro lavoro, da lì in avanti, non 
sarebbe più stato un lavoro artistico, 
che avremmo lavorato per 
promuovere il cambiamento sociale, 
seguendo la filosofia dell’l Ching, 
attraverso la lettura e la coltivazione 
delle minime tracce di cambiamento 
spontaneo. 

Da allora abbiamo iniziato Primavera 
Romana. Non so se questa direzione 
avrà successo, di certo è stato per noi 
un cambiamento molto chiaro e 
consapevole. [ ] 



Le Arance non cadono dal cielo -9/01/2011 

Elena Biserna: Come ti relazioni 
all’idea di monumento? Alcuni dei 
lavori di cui ci hai parlato, come il 
progetto Le arance non cadono dal 

cielo sono anche un modalità di 
commemorazione, monumenti 
effimeri e collettivi, che si oppongono 
alla concezione tradizionale di 
monumento o, forse, la rinnovano in 
modalità temporanee e partecipative 
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e con una progettualità mirata e 
concreta. Penso anche ad alcuni vostri 
lavori meno recenti come Egnatia 

Lorenzo Romito: Sì, questo è quello 

che facciamo, attraverso un percorso 

di raccolta e ricostruzione di ricordi e 

memorie collettive, in qualche modo 

divantano monumenti. Nelle nostre 

passeggiate cerchiamo di modellare o 

far riemergere livelli e strati di ricordi e 

memorie dimenticate e anche di re- 

interpretarle. Ma non sempre questi 

progetti sono effimeri. Ad esempio, 

abbiamo iniziato a lavorare ad un altro 
, . Le voci 

, una collezione 

di memorie realizzata attraverso 
mappe e blog e prodotta liberamente 
dalle persone attraverso la 
condivisione delle loro storie legate al 
percorso che si snoda lungo 
l’Acquedotto Felice a Roma. 

L’idea è che l’acquedotto stesso possa 
diventare un museo territoriale senza 
nessun tipo di infrastruttura e nessun 
cambiamento nello spazio fisico. Le 
memorie e le testimonianze saranno 
raccolte tramite il web, rese 
accessibili in situ attraverso cellulari 
collegati alla rete e, allo stesso tempo, 
fruibili via internet attraverso un 
archivio digitale a base cartografica. 
L’obbiettivo è di giungere alla 
creazione del museo senza 
mediazioni, ma attraverso un 
processo aperto e auto-organizzato. 


Il progetto nasce da un’esperienza di 
Primavera Romana nel 2010, grazie 
all’incontro con Don Roberto Sardelli e 
all’esigenza di ricordare la storia delle 
baracche che fino a qualche decennio 
fa sorgevano lungo gli archi 
dell’acquedotto, a testimonianza del 
diritto all’abitazione. Abbiamo deciso 
di realizzare un memoriale non 
istituzionale per ricordare e 
tramandare questa storia. Così 
abbiamo camminato lungo 
l’acquedotto leggendo le tracce 
residue delle baracche nel paesaggio. 
Hanno partecipato sia il parroco sia gli 
ex scolari ora adulti che un tempo 
vivevano in quel luogo. Ci hanno 
raccontato le loro storie e le abbiamo 
incise sulla pietra 

Ma anche il percorso che fra pochi 
giorni inizieremo in Sicilia seguirà le 
orme di una grande marcia che ha 
avuto luogo nel 1967 organizzata da 
Danilo Dolci e Lorenzo Barbera (che 
camminerà con noi) a cui presero 
parte le comunità della Valle del 
Belice. La marcia del 1967 fu il risultato 
di un lungo e incredibile progetto per 
reclamare la costruzione di dighe nel 
Belice e sottrarre i contadini alla 
schiavitù dell’acqua, che non era 
pubblica. Ora, assieme alle 
associazioni siciliane, rifaremo questa 
marcia per i diritti civili, contro la 
privatizzazione dell’acqua e 
proponendo l’idea che questi villaggi 
siciliani, che ora sono parzialmente 
abbandonati, possano essere 
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rivitalizzati ospitando i rifugiati che 
stanno arrivando dall’Africa. 
Attraverseremo la Sicilia da nord a 
sud, per una settimana, partendo da 
Menfi, per arrivare a Palermo e poi 
Trappeto. 

Il progetto Eg natia, invece, prendeva 
le mosse dall'estensione a rete a 
livello europeo del lavoro che stavamo 
portano avanti a Roma al Foro Boario. 
L’idea era di creare un monumento 
disperso alla memoria delle persone 
che erano state forzate ad 
abbandonare le loro case, ai migranti, 
raccogliendo ricordi lungo questo 
percorso lungo l'antica via Egnatia che 
collegava Roma e Istambul, la più 
lunga strada costruita all'epoca 
dell’impero romano fra Oriente e 
Occidente. L'idea era di creare delle 
agenzie per raccogliere i ricordi dei 
rifugiati e dei migranti... Abbiamo 
fatto anche programmi radio, tv e 
quotidiani. 



Elena Biserna: Questo è un altro 


aspetto interessante: l’uso di media 
come blog o tv per creare relazioni 
all'interno delle comunità, come a 
Corviale. 

Lorenzo Romito: Sì, a Corviale 
avevamo realizzato una tv satellitare 
costruita con gli abitanti. Non 
abbiamo un linguaggio privilegiato, 
per così dire. Questa è un'altra 
questione relativa ai confini. 
Cerchiamo di sfuggire alle definizioni 
disciplinari: siamo artisti, architetti, 
attivisti? 

Marco Mancuso: Se posso fare una 
piccola critica al vostro lavoro sull’uso 
che fate delle nuove tecnologie, 
internet principalmente, mi sembra 
sia più focalizzato sul ricordo e la 
documentazione che sull'idea della 
connessione in tempo reale fra ciò che 
accade nello spazio fisico e ciò che 
accade nella rete. I social network, ad 
esempio Nei mesi scorsi abbiamo 
visto quello che è accaduto in Nord 
Africa e quale impatto politico 
possano avere. 

Ciò che accade nelle strade può 
arrivare alle persone che sono a casa, 
può essere condiviso. Forse potrebbe 
essere interessante lavorare 
maggiormente in questa direzione E 
potrebbe ampliare sia il numero di 
persone coinvolte nei vostri progetti 
sia il potenziale politico e sociale di 
quello che fate. 
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Lorenzo Romito: Da una parte sono 
d’accordo con te, ma dall'altra, in 
qualche misura, temo il tempo-reale 
di Internet perché potrebbe diventare 
un sostituto del tempo reale. Con le 
mappe in parte andiamo in questa 
direzione, ma è un processo più lento 
ed è solo di supporto ad una attività 
fisica. Sono aperto a questo tipo di 
interazione ma non siamo 
un’organizzazione politica o un 
partito, e non credo che il nostro 
scopo sia raccogliere maggioranze. 
Noi promuoviamo pratiche che 
passano attraverso il fatto fisico di 
fare qualcosa assieme. 

Preferiamo fare qualcosa insieme 
invece di parlarne o farne parlare. Ma, 
d’altra parte, sono d’accordo sul fatto 
che, in certi momenti, abbiamo 
bisogno di questa possibilità molto 
veloce ed immediata di essere in 
contatto con tutti. 



Marco Mancuso: Ad esempio, nel 
progetto in Sicilia, il vostro scopo è 


raccogliere mille persone e un modo 
per raggiungerlo potrebbe essere 
anche utilizzare Twitter o altri social 
networks: i partecipanti potrebbero 
comunicare quello che stanno 
facendo e raccogliere altre persone 
giorno per giorno 

Lorenzo Romito: Sono d’accordo ma 
d'altra parte, se arrivassero migliaia di 
persone a camminare con noi, 
sarebbero come “visitatori” che si 
aspettano qualcosa da noi. Non 
sarebbe più qualcosa che facciamo 
insieme, ma qualcosa che dovremmo 
fare per loro. Voglio conoscere chi 
partecipa, stabilire un rapporto 
personale. Le persone vengono 
perché altre persone le invitano o 
raccontano loro quello che facciamo e 
il movimento sta già crescendo in 
questo modo. 

Elena Biserna: Forse quello che 
cercate è anche una forma davvero 
“corporea” di fare conoscenza ed 
esperienza (e questa è anche la 
ragione per cui il vostro lavoro è così 
difficile da comunicare e 
documentare). Un’altro aspetto che si 
relaziona con questo è l'importanza 
della testimonianza nel vostro lavoro. 
La testimonianza sembra prevalere 
sulla comunicazione in tempo reale o 
sul documento, come se l’unico modo 
per esprimere le trasformazioni 
contemporanee, le trasformazioni che 
hanno luogo nella nostra società ma 
anche nello spazio in cui viviamo, sia 
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testimoniarle 


Lorenzo Romito: Esattamente. Credo 
che il modo in cui i media comunicano 
renda tutto immediatamente visibile 
ma così facile da dimenticare. Per 
questo cerchiamo di coinvolgere a 
livello esperienziale, attraverso 
esperienze comuni, che sono difficili 
da dimenticare. Questo per noi è 
importante. Mi piace l'idea che il 
nostro lavoro sia condiviso e diffuso 
ma non deve diventare “popolare” 
Ricordo ciò che Guy Debord ha scritto 
sul primo numero deW Internationale 
Situationniste a proposito del 
Surrealismo: “Il Surrealismo ha avuto 
successo e per questo ora è morto”. 

Non abbiamo mai lavorato 
suN’autopromozione e nemmeno sulla 
postproduzione. Mi piace il fatto che 
persone diverse e lontane trascorrano 
del tempo con noi e vengano a 
lavorare con noi. Centinaia di persone 
sono passate attraverso Stalker e ora 
ci sono filmmakers, fotografi, 
architetti, attivisti ma sono 
terrorizzato dalla possibile 
mercificazione dell'attività di Stalker. 



Elena Biserna: Pensi che il 
cambiamento possa avvenire solo 
attraverso micro-azioni diffuse e 
informali piuttosto che attraverso 
azioni che includano le maggioranze? 

Lorenzo Romito: Sì, penso che la 
società di massa sia finita e che sia 
necessario trovare altre strade. Credo 
che la ricostruzione 
dell’organizzazione sociale debba 
venire dalle piccole comunità e dalle 
coscienze dei singoli e che questa rete 
debba crescere dalla base, dal basso. 

Claudia D'Alonzo: Forse, in relazione a 
questo, puoi parlarci anche della 
creazione di economie 

Lorenzo Romito: Dal 2008 abbiamo 
smesso di cercare e di avere 
contributi pubblici e questo ci ha fatto 
concentrare maggiormente sulla 
creazione di economie (la vendita 
dell’olio o delle arance, ad esempio, 
abbiamo fatto un catering di cibo 
rom, un quotidiano della comunità 
rom ). Cerchiamo di promuovere la 
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creazione di una rete fra le diverse 
realtà presenti sul territorio (per 
esempio i gruppi di acquisto, la 
comunità rom, i centri sociali) e 
trovare delle economie è 
fondamentale per realizzare i progetti 
e per far sì che le cose durino e 
possano proseguire nel tempo. 

Anche se a volte le entrate sono 
ridicole o molto limitate, 
contribuisono a creare un'economia di 
solidarietà e cooperazione, una rete di 
scambio di materiali e di idee. A Roma 
ci sono centinaia di piccoli gruppi 
auto-organizzati. Le nostre 
passeggiate hanno aiutato a fare rete, 
a promuovere e intensificare la 
circolazione e le relazioni fra queste 
realtà. Un progetto porta all’altro e nel 
fare si crea comunità, una comunità 
che è sempre più trasversale perché 
raccoglie persone diverse. E questo, 
per me, è un processo sociale: il 
processo sociale che cerchiamo di 
innescare. Penso che il futuro possa 
emergere da queste pratiche 
spontanee. 


http://primaveraromana.wordpress.c 

om/ 

http://levocidellacquedottofelice.wor 

dpress.com/about/ 

http://www.osservatorionomade.net 

/tarkowsky/tarko.html 


http://www.osservatorionomade.net 

L 

http://stalkerpedia.wordpress.com/ 

Note: 

[1] - Rebecca Solnit, Storia del 
camminare (trad. di: Wanderlust. A 
Hi story of Walking), Mondadori, 
Milano 2002, pp. 200-201). 

[2] - Impossibile, in questa sede, 
ripercorrere nei dettagli il percorso del 
collettivo Stalker e di Osservatorio 
Nomade (rete di ricerca 
interdisciplinare promossa da Stalker 
nel 2002). Si veda, tra gli altri: Thierry 
Davila, Marcher, Créer. Dépiacements, 
fiàneries, dérives dans i’art de ia fin du 
XXe siede, Regard, Paris 2002, 
Flaminia Gennari Santori e Bartolomeo 
Pietromarchi, Osservatorio Nomade. 
Immaginare Corviale. Pratiche ed 
estetiche per la città contemporanea. 
Bruno Mondadori, Milano 2006 e i 
cataloghi: Stalker, Attraverso i Territori 
Attuali, Jean Michel Place, Paris 2000 
e Stalker, Cape Musée s'Art 
Contemporain, Bourdeau 2004, 
accessibili alla pagina: 
http://stalkerpedia.wordpress.eom/6 

06-2/ 

[3] - Manifesto. Stalker attraverso i 
territori attuali, 

http://digilander.libero.it/stalkerlab/t 
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arkowsky/ manifesto/manifest.htm 

[4] - Michel de Certeau, L’invenzione 
del quotidiano (trad. di: L’invention du 
quotidien. I Arts de faire t Union 

générale d’éditions, Paris 1980), 
Edizioni Lavoro, Roma 2009, p. 150. 

[5] - 

http://siciliaperiperi.wordpress.com/ 

[6] - Durante i 3 giorni a sostegno dei 
Rom sgomberati, le associazioni e i 
movimenti che hanno partecipato 
hanno montato alcune tende per 


Introduction 

The Situationists and 

thè City 


ospitare le famiglie a cui era stato 
impedito di rientrare nella Basilica e, 
nel giorno di Pasqua, hanno 
organizzato un pranzo di solidarietà 
aperto alla cittadinanza nel prato di 
fronte a San Paolo. 

[7] - Un percorso che culminò nel 
ruolo giocato negli eventi e nei 
movimenti che sfociarono, nel 68, nel 
“maggio francese”. 

[8] - Tom McDonough, 
in Id. (a cura di), 

.Verso, London-New-York 
2009, p. 3. 
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Scoprire Gli Spazi Interstiziali. Parte 2 

Eugenia Fratzeskou 



James Tunrel, Alta (pink), 1968, corner projection. 

Photograoh tram: http://4galeiy.conVartist/database/iames-tuieK/james4ureS.htinl 

Questo saggio si propone di indagare 
il concetto di spazio interstiziale e 
l’interpretazione creativa che ne 
hanno dato pratiche artistiche site- 
specific basate su tecnologie digitali. 
Questa è la seconda delle tre parti di 
cui si compone il saggio. 

Interstizialità nell'arte site -specìfic 

Nell’arte site-specific degli anni 
settanta, gli artisti si sono confrontati 
con l’uso dello spazio galleria, con il 
suo carattere funzionale ed 
istituzionale, tendendo sopratutto a 
modificarne i limiti fisici. Come ha 
commentato Mìwon Know “la 
condizione fisica dello spazio dedicato 
alla mostra rimane il punto primario di 
partenza...”. [ 1 ] 

Alcuni artisti estendono i loro 
interventi anche ad altri tipi di luoghi. 

Il lavoro di Gordon-Matta Clark ne è 


un esempio lampante dato che 
l'artista apre letteralmente dei tagli in 
edifici abbandonati. Un caso 
caratteristico di sovversione del 
rapporto tra spazio esteriore ed 
interiore è inoltre riscontrabile nel 
lavoro Untitled I rista llation (1970) di 

Michael Asher. Attraverso il suo 
intervento architettonico, Asher 
trasforma l’usuale profilo rettangolare 
della galleria in una clessidra, 
distorcendo il flusso d'aria, il suono e 
la luce, alterando drasticamente 
l’accesso dei visitatori allo spazio. [ 2 ] 



Hans Christian G$e, Bknk, 2009. instalation view Courtesy of thè Artist 
Photograph from:http//www.oca.no/nltdeoember_2010.shtml 


site- 

Esperienze precoci di arte 
specìfic r 

sono state realizzate 
attraverso una sorta di enigmatica, 
oscillante inversione tra materialità e 
immaterialità, tra realtà e illusione. Il 
lavoro di James Turrei costituisce u^ 
caso rappresentativo di intervento 
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5/ft/dove luce e spazio giocano un 
ruolo dominante. L'artista usa una 
combinazione di sorgenti di luce 
naturale e artificiale attraverso un 
semplice meccanismo di sensori 
controllati da computer. L’apparato 
tecnico rimane completamente 
nascosto agli spettatori. [3] 

Nei lavori di Turrell, gli spettatori 
assistono a inquietanti inversioni della 
loro percezione visiva dello spazio. La 
luce sembra essere palpabile come un 
oggetto, mentre i confini dello spazio 
sembrano dissolversi, creando un 
senso di continua distorsione delle 
dimensioni e della profondità. In lavori 
come Alta (pink) (1968), la nostra 
percezione della luce oscilla tra 
l’impressione di una costruzione 
luminosa triangolare bidimensionale 
posta in un angolo, quella di un light- 
box piramidale, di un solido 3D che ci 
proietta in una sorta di Ambiente 
Virtuale, o di un solido di dimensioni 
molto maggiori del reale, a seconda 
della distanza e dell’angolo dai quali si 
osserva Alta. 

Secondo la visione di Turrei , la luce 
“non è esattamente illusione” e 
“sebbene la luce sia manifestazione di 
fenomeni ondulatori, ciò nonostante è 
sempre una cosa, è un materiale 
ottico”[4]. Di conseguenza, Turrei usa 
la natura ambivalente della luce stessa 
come mezzo di space-making. Questa 
costruzione è realizzata “coinvolgendo 
e attivando” uno spazio interstiziale 


nella nostra percezione visiva della 
realtà fisica che Turrei identifica così: 
“L'arte che faccio occupa quel 
territorio tra forma e vera e propria 
formazione dello spazio usando la 
luce.Javorando questo spazio 
interstiziale in modo tale che sia esso 
stesso a limitare o espandere la 
penetrazione della visione...la luce è il 
contenuto e la forma.”[5] 

Altre opere d’arte esplorano 
maggiormente il concetto di 
environment; un esempio è il caso di 
Rayzor (1968), dove l’artista interviene 
fisicamente nello spazio attraverso la 
costruzione di un muro di partizione di 
fronte alle finestre, e utilizzando luce 
sia naturale che fluorescente in modo 
tale che, secondo la descrizione che 
ne da Craig Adcock [6]: “...piuttosto 
che la luce a costruire lo spazio, è 
l’effettiva architettura della stanza a 
essere stata modificata per ottenere 
la luce [...] si confonde così la 
separazione tra elementi 
dell’esperienza reale, che vengono 
percettivamente dissociati e risultano 
difficilmente intellegibili.” 

In questo genere di lavori c’è quindi 
una mutua interazione tra spazio e 
luce. Le contingenze dell’architettura 
tendono ad essere modificate o 
oscurate dalla presenza dominante di 
questo ambito spaziale soffuso che 
altera la nostra percezione della 
realtà. L’effimera e mutevole natura di 
tempo e luce è posta in primo piano. 
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lan de Giudiy, Curved Space Project, 1998. Instalation (or New Media Arte fund launch. Australia Counci, at open diannel, Melbourne. 
Photograps from: http://www.artprojection.com.au/ 

Nell’opera di HC Gilje, Blink (2009), 
esperiamo un tipo diverso di 
interstizialità raggiunta mediante la 
proiezione \n-situd\ costruzioni 
digitali astratte. Avendo le sue radici 
nell’Expanded Cinema, questo genere 
d’opera d’arte audiovisiva è realizzata 
attraverso una video proiezione 
digitale animata sulle pareti e sul 
pavimento della galleria. In questo 
modo, lo schermo del computer e la 
sua profondità di campo sono “aperte" 
in una stanza sezionata da quelli che 
l’artista definisce “abstract light 
paintings”, che emergono grazie 
anche alla complementarità tra 
proiezione e riflesso. Attraverso 
interazioni visive prospettiche questi 
dipinti spaziali sfidano il nostro senso 
della profondità. [7] 

Mitchell Whitelaw ci spiega che: “I 
flussi di dati si trasformano in eventi 
pratici, suoni e immagini, che a loro 
volta genereranno nuovi flussi di dati, 
e cosi via”. Di conseguenza, il lavoro 
opera tra l’ illusione funzionale di 
genericità e immaterialità della 


tecnologia digitale, e la specificità e 
materialità dello spazio fisico 
effettivo, così da far emergere un 
interspazio implicito.[8] 

Un’esperienza molto più coinvolgente 
e straniante di spazio visivo esteso è 
rappresentata dai lavori di lan 
deCruchy che hanno le proprie radici 
principalmente nelle performance 
teatrali e negli enviroment ambientali. 
Le proiezioni digitali sono 
attentamente mappate sulle superfici 
della galleria e disegnano pieghe, 
“vortici” e giochi di superfici curve 
sovrapposte, causando l’apparizione 
di un disorientante spazio non 
euclideo. In questo modo, I confini tra 
figura e sfondo, oggetto e soggetto 
sono confusi come , ad esempio, in 
Curved Space Project (1998). 

Suzie Attiwill descrive una terza 
condizione, definita anche come uno 
spazio di mezzo, che emerge perché 
“la forma essenziale diventa forma 
continua estendendosi al di là dei 
limiti” e lo fa attraverso la 
manipolazione della luce, dell’ombra e 
dell’estensione visiva delle 
caratteristiche dello spazio 
architettonico. Ad un certo punto, lo 
spazio sembra fondersi in un gioco 
luminoso e immateriale. Come spiega 
la Attiwill: “ la differenza tra 
rappresentazione e presentazione è 
un elemento critico nel processo di 
comprensione della forma continua o 
dell’estensione.” [9] Infatti, invece di 
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rappresentare uno spazio, tali opere 
d’arte sono create dallo spazio; 
l’interstizialità di uno spazio così 
esteso ed eccessivo è sempre at work. 



Murcof+Antivj. first shown in Futuresonic, Manchester, UK, May 2009. 

Photograph from: h tip : / www a n trvjce m' mu reo t/m d e xh tm 

Nelle installazioni audiovisive ad 
opera dell’etichetta europea AntiVJ, lo 
spazio interstiziale si presenta come 
una serie di rotture dinamiche e 
immateriali. Le installazioni a larga 
scala come Murcof+AntiVJ (2009) e 
3Destruct (2007) rompono 
visivamente i confini di architetture e 
pieghe spaziali autonome attraverso 
la proiezione di luce su schermi 
invisibili semitrasparenti sistemati 
nello spazio. In questo modo, invece 
di essere limitato al perimetro dello 
spazio costruito, anche lo spazio tra le 
superfici architettoniche viene 
utilizzato. 

Quando gli spettatori camminano 
attraverso ZDestruct s j sentono 

disorientati come in un universo non 
lineare, la cui forma, oscilla 
rapidamente tra strati bidimensionali 
senza peso e labirinti lineari dal colore. 


opacità e densità cangianti. [10] In 
Murcof+AntiVJ, una pioggia di 
geometrie frantumate e in collisione, 
e di spazialità in rapida contrazione ed 
espansione, emerge attraverso 
videoproiezioni digitali su schermi 
simili ai precedenti. In entrambe le 
installazioni audiovisive, lo spazio è 
esteso mediante livelli di luce e 
trasparenza che interagiscono. 
Appaiono così spazi frammentati, 
trans-materiali e fluttuanti di realtà 
parallele. Formazioni spaziali non 
regolari e poco coerenti evidenziano il 
dinamico e fugace cambiamento della 
natura di tale interstizialità. 

Una declinazione spaziale del 
concetto di Realtà Aumentata e 
sistemi di mappatura 3D offrono la 
possibilità di creare sottili mutamenti 
dell’architettura costruita. Artisti 
come Pablo Valbuena concepiscono 
sistemi di proiezione per disegnare 
spazi liminali che destabilizzano la 
percezione. Il diagramma in situ di 
Valbuena viene realizzato attraverso 
processi mutuali e interattivi di input e 
output, creando una spazialità 
interstiziale. In opere come Vanishing 
Po/r?fs(2010), la luce è usata con la 
massima precisione per proiettare la 
mappatura delle superfici 
architettoniche sulle superfici stesse. 
Lo spazio architettonico viene poi 
esteso, come un “architettura 
fantasma” che occupa il pavimento, il 
soffitto e le pareti. Questi interventi 
diagrammatici creano un “ para- 
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luogo”, ossia , una realtà “ parallela” 
che completa il luogo in maniera 
sottile e sfida la nostra percezione. [11] 

Pieter Van Bogaert offre una lucida 
descrizione di come questi interventi 
operano:[...] (la) proiezione 
scannerizza lo spazio con laser di 
precisione. Ma mentre lo scannerizza, 
inizia lentamente a ridisegnare le 
pareti, le finestre, i confini, il 
pavimento e le assi del pavimento 
stesso [...] queste proiezioni non sono 
diverse da [...] iniezioni di luce che 
fanno implodere lo spazio [...] un 
incisione [...] tagli profondi nella 
materia, scansioni in profondità. [12] 

Vanishing Points rappresenta uno 
spazio aumentato che si trova in bilico 
tra diagramma e realtà. Realizzata, 
sulla base della descrizione di Pieter 
Van Bogaert, l’opera combina la 
solidità e la stabilità del luogo, la 
semplicità di una mappa, la linearità di 
un disegno digitale in 3D, le ipotesi e 
la potenzialità di un progetto. 
Prospettive combinate aggiungono 
una dimensione extra, quella della 
profondità al luogo reale. Rendendo 
apparentemente trasparenti le 
superfici grazie al mirroring, il 
diagramma proiettato in 3D sembra 
rivelare una dimensione spaziale che 
va al di là dei limiti tangibili 
dell'architettura. L'interstizialità 
emerge mediante una serie di 
interazioni come mappare ed 
estendere, tracciare e scannerizzare. 


proiettare e iniettare luce negli spazi 
architettonici. 



Aulivi, 3Destiuct 2007, Biennale d art con tempo rari, Louvrain, Belgium. 

Photograph tram: hltp://www.antivj conV3Desctnjct/index.htnn 

L’interstizialità può anche emergere 
da intersezioni tra architettura reale e 
geometrie virtuali. Un modo di 
visualizzare tali intersezioni è quella di 
delinearle mediante processi di 
disegno in-situ come si può osservare 
nella serie Impingement di Cary 
Woodley. Qui l’artista delinea una 
sorta di collisione spaziale tra 
topologie reali e virtuali. Woodley usa 
tecnologie CAD/CAM (con software di 
disegno architettonico come Form-z) 
per manipolare le coordinate dei 
volumi digitali, la trasformazione dei 
quali include variazioni del toro con le 
curve di Mòbius, sezioni ellittiche, etc. 
Linee nere tracciano le aree in cui 
questi ideali volumi virtuali 
fuoriescono dalle superfici esistenti. 
Queste linee sono disegnate oppure 
tacciate con nastri flessibili o strisce 
elettro-luminescenti. [13] 

In questo modo, realtà e virtualità del 
luogo sono visibili 
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contemporaneamente, dal momento 
che questo non è al buio né ha subito 
modifiche spaziali. Gli spettatori sono 
circondati da questi disegni spaziali. 
Un senso di interstizialità emerge 
dalle tensioni tra l'immaterialità del 
disegno e la solidità delle superfici 
dello spazio; temporalità e 
permanenza; la distribuzione di 
topologie curve e rettangolari; 
profondità prospettica e forme 
“fluttuanti” in 2D; semplicità e 
complessità; forme ideali e 
materializzate. Nonostante la 
semplicità di questi disegni lineari, la 
serie Impingement possiede un 
effetto molto forte sulla nostra 
percezione degli spazi. 

Un’ espansione del concetto di 
interstizialità che emerge dalle 
intersezioni tra spazi reali e virtuali 
può essere osservata nel lavoro di 
Carlo Bernardini. I disegni spaziali 
sono creati con la luce, con lo scopo di 
penetrare i confini dello spazio in 
modo da rivelare sconvolgenti 
interrelazioni tra spazi reali e ipotetici. 
L’artista usa fibre ottiche per creare 
installazioni a grande scala che non 
solo occupano ma percorrono uno o 
più edifici senza restarne confinati 
aN’interno delle superfici. L'apparato 
tecnico sempre nascosto e le 
particolari configurazioni di queste 
installazioni sbalordiscono e 
sconcertano gli spettatori. Non è 
possibile raggiungere un punto di 
vista generale per ogni installazione, 


dato che queste penetrano stanze, 
piani e persino edifici differenti. Come 
possiamo leggere negli scritti di 
Bernardini, l’artista usa la luce per la 
sua natura ambivalente: la luce 
appartiene al mondo fisico e allo 
stesso tempo, supera i confini fisici. 
[14] 



Pabto Vafcuena. Vanishing Points,2010. Max Estrela Galery Madrid. 

3D pian and priotograph from: hltp //www maxestre la. oo mriiome_home_eng.html 

Molto più importante è la natura 
complementare di luce e ombra che 
viene esplorata per rivelare ciò che 
Bernardini definisce come 
impercettibili zone oscure. [15]ln base 
alla descrizione di Bernardini, l'ombra 
aggiunge un’ulteriore dimensione alla 
materia e aumenta la percezione della 
realtà fisica ma resta comunque 
indomabile in quanto “evasiva ed 
incontenibile”. [16] Per Bernardini, i 
confini dell’architettura sono 
(ri)definiti tramite un’interazione 
dinamica di forze centrifughe e 
centripete tra il perimetro e il vuoto 
presente all’interno, forze che 
agiscono su entrambi. La creazione di 
questi disegni spaziali di luce è basata 
sul seguente ragionamento:“Se la 
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linea delimitante, sintetizza 
apparentemente sia il volume che il 
vuoto, può invertire da sé queste 
coordinate, il primo dà vita all’ultimo e 
viceversa. ”[17] 

Opere come The Light that Cenerates 
Space (2009-2010) e Spadai Code 
(2009) presentano una sorta di 
interdimensionalità. Per uno 
spettatore statico, I disegni di luce 
sembrano essere uno livello alieno in 
2D nella nostra normale visione 
prospettica della realtà fisica. Mentre 
se lo spettatore è in movimento, 
ravvolgente scala ambientale delle 
installazioni è molto più enfatizzata. 
Sembra non abbiano origine e siano di 
dimensioni molto elevate. Uno dei 
punti più stimolanti di questi 
interventi riguarda il modo in cui 
l’artista sfrutta le tensioni irrisolte tra 
spazio reale e spazio immaginario. 
Bernardini lo descrive con queste 
parole: “Nella tensione principale tra le 
due - spazio reale e spazio 
immaginario - uno tende a penetrare 
e ad impregnare l’atro; 
l’intercomunicazione tra i due porta 
alla trasformazione ambientale della 
percezione”. [18] 

Così l'interstizialità emerge nei disegni 
iperstrutturali di Bernardini attraverso 
questo concetto di inversione spaziale 
che altera radicalmente la nostra 
percezione della realtà fisica, sfidando 
nozioni ormai consolidate di 
esperienza dello spazio e di ordine 


dell’architettura. Uno degli aspetti più 
interessanti di questi avori è quanto 
siano in grado di inspirare analogie 
metaforiche e poetiche, possono 
essere infatti percepite come tracciati 
lineari di varie costellazioni 
geometriche intersecate con le nostre 
costruzioni terrestri, o come 
diagrammi architettonici di rimanenze 
utopiche o atopiche interstiziali. 



Cado Bernardini. The ight that Generates Space. 2009-2010. Hberoptic instalation, feet h 66x91x100. Palazzo Litta. Direzione dei Beni 
Culturali Mteno. Photograph from: Http://www.cadobemardini.it 
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Cae: Lo Spettro Della Peste. Armi 
Batteriologiche, Politiche Della Paura 

Loretta Borrelli 



Criticai Art ensamble - Lo spettro dela peste. Eleuthera (2011) 


Se si può affermare senza remore che 
la fine del ventesimo secolo sia stata 
caratterizzata da un elevato interesse 
scientifico e mediatico per la biologia 
molecolare, allo stesso modo si può 
dire che nel decennio passato il 
dibattito politico si sia concentrato 
sulle paure legate all’utilizzo di 
sostanze geneticamente modificate 
come armi batteriologice. 

Uno degli attori fondamentali in 
questo dibattito è stata 
l’amministrazione politica americana 
che, successivamente agli 
avvenimenti dell’ll Settembre 2001, ha 
teso a strumentalizzare a proprio 
vantaggio questa paura. Il collettivo 
Criticai Art Ensemble è stato il gruppo 
artistico che più di ogni altro, in questi 
anni, si è occupato di porre l’opinione 
pubblica a diretto contatto con le 


ansie generate dalla coltivazione di 
piante transgeniche o da disastri 
batteriologici fantasma. E lo ha fatto 
sia utilizzando gli stessi strumenti 
della scienza, producendo oggetti 
reali che sono l’incarnazione di quelle 
inquietudini, sia attraverso la 
diffusione di informazioni che 
proponevano un’analisi alternativa a 
quella ufficiale. 


Da qualche mese è stato finalmente 
pubblicato in Italia (in modalità 


Copyleft, per copiare e diffondere 


liberamente i contenuti senza fini di 

, Lo spettro della 

lucro) il loro libro 
peste , . 

, Eleuthera, Milano, 2011, 


traduzlonexlello storico testo 
MarcningPTague: Cerm Warfare and 

Global Public Health 

, pubblicato dal 

CAE nel 2007 per Autonomedia. 
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In questo testo il CAE rende palese 
come i programmi per le guerre 
batteriologice siano stati utilizzati a 
fini economici daN'amministrazione 
Bush e non solo. La minaccia di 
attacchi con armi che utilizzano 
batteri, definite armi di distrazione di 
massa , è stata, storicamente un 
espediente propagandistico per 
distogliere l'attenzione da quelle che 
sono le reali emergenze sanitarie 
mondiali e per giustificare la 
militarizzazione degli investimenti 
pubblici. Il perverso ingegno militare 
ha trovato in questi argomenti il modo 
per espandersi economicamente 
senza controllo. 

Il collettivo spiega con estrema 
lucidità la logica contorta che vi è 
sottesa: “[ ] a causa di una fantasia 
paranoica viene ideata una data 
tecnologia, che è poi realizzata in 
modo da proteggere la cittadinanza 
proprio da quella fantasia paranoica [ ] 
L’industria della ‘difesa» ha così 
trovato un modo eccellente per 
espandersi aM'infinito: fino a quando 
gli apparati militari saranno in grado di 
immaginare nuove possibili minacce, 
l’industria della ‘difesa» potrà 
continuare a trasformare gli incubi in 
realtà a suo proprio vantaggio"(p. 76). 

Lo strumento che permette questa 
speculazione economica è la 
montante paura di qualcosa 
scarsamente conosciuto ma che non 
costituisce una minaccia effettiva. Nel 


libro il Criticai Art Ensamble riporta 
esempi dettagliati di esperimenti 
fallimentari nell’ambito della ricerca 
per gli armamenti batteriologici. Si 
tratta di eventi storici che il CAE ha 
riprodotto anche in alcune 
performance-installazioni di Teatro- 
Scienza, azioni in cui si invitano gli 
spettatori ad entrare in stretto 
contatto con le tematiche legate alle 
biotecnologie attraverso strumenti e 
materiali normalmente ad uso 
esclusivo dei laboratori di ricerca. 



Criticai Art ensamble - Gemi of Deception, Beitn (2005) 

Così, nell’installazione Cerm of 
Deception (2005), gli spettatori 
potevano visionare la 
documentazione di un esperimento 
militare americano del 1950. In 
occasione di questo test, un gruppo di 

ricercatori aveva liberato nell’aria il 
batterio Se/rat/a marescens p er 

simulare un attacco batteriologico 
all’antrace. Naturalmente si trattava di 
un batterio inoffensivo. 

In quella occasione il dipartimento di 
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difesa americano valutò 
l’esercitazione come riuscita, ma 
dimenticò di menzionare che il 100% 
di diffusione dei germi non 
significasse il 100% di infezioni nè 
100% di mortalità. Ciò nonostante la 
notizia dell'esperimento indusse ad 
investire ulteriori capitali nella ricerca 
sulle armi batteriologiche, quando già 
nel 1932 diversi esperti avevano 
dichiarato che un qualsiasi 
investimento per lo studio di queste 
armi sarebbe stato un inutile spreco di 
risorse. Infatti, quel tipo di armi 
risultava essere controproducente e 
instabile, con scarse probabilità di 
ottenere i risultati cercati. 

Nel 2007 il Critici Art Ensamble 
durante l’azione Target Deception ha 
ripetuto la liberazione dei batteri nella 
cittadina tedesca Liepzig. In questa 
serie di performance che vanno sotto 
il nome di The Marching Plague 
(2005-2007), tenute, nell’isola di 
Lewis, in Inghilterra e a Liepzig, in 
Germania, il collettivo mette in scena 
un attacco batteriologico, 
immettendo nell’ambiente batteri 
modificati geneticamente senza 
naturalmente provocare alcun danno 
alla fauna, alla flora o alla popolazione 

Questa attività di controinformazione, 
volta a destabilizzare il potere politico 
e a riconquistare autonomia e libertà 
di pensiero, ha causato non poche 
conseguenze per i membri del CAE. 
Già una delle performance Ceneterra, 


tenutasi nell’Aprile del 2002 presso 
l’Università di Washington, destò le 
preoccupazioni degli organizzatori. 
Erano previste una serie di azioni con 
le quali il gruppo cercava di avvicinare 
i partecipanti al procedimento 
scientifico che sta alla base della 
creazione di nuovi batteri. Al pubblico 
veniva data la possibilità di applicare 
sul posto questo procedimento 
partendo da un prelievo di sangue. 
Alla fine di un percorso di 
informazione e scoperta erano i 
partecipanti stessi a decidere se 
liberare o meno il batterio nell’aria. 



Il comitato di biosicurezza 
dell’Università, però, vietò la 
liberazione del batterio perché ci 
sarebbe stata la possibilità di 
diffondere infezioni nonostante il 
batterio liberato nella performance 
muoia a contatto con l'aria. Ciò 
dimostra che è proprio l’insufficiente 
conoscenza dei processi biologici a 
provocare timori ingiustificati. Anche 
in questa azione lo spettatore si 
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confrontava con le complesse 
problematiche delle biotecnologie per 
scoprire la difficoltà di stabilire che 
cosa è da considerarsi sicuro e che 
cosa non lo è. 

Per il CAE la difficoltà di lavorare su 
tematiche che toccano i nervi scoperti 
dell'opinione pubblica, 
drammatizzando la distanza tra la 
scienza e i sistemi di informazione, si è 
resa più concreta durante gli anni 
precedenti alla pubblicazione di The 
March ing Piagne, anni in cui i 
componenti del gruppo hanno subito 
pesanti conseguenze legali. 

L’11 maggio del 2004, Hope Kurtz, 
membro del CAE, morì di un attacco 
di cuore nella propria casa. La polizia 
fu allarmata dalla presenza di 
materiali biotecnologici che erano 
stati esposti in musei e gallerie di 
tutta Europa e Nord America, e 
chiamò l'FBI. Il giorno successivo 
Steve Kurtz del CAE fu arrestato e 
illegalmente detenuto per 22 ore dagli 
agenti deM’FBI e dalla Task Force 
antiterrorismo, i quali lo informarono 
di essere sotto inchiesta per 
bioterrorismo. Steve Kurtz e Robert 
Ferrei, collaboratore del CAE, per 
quattro anni hanno affrontato l'accusa 
di frode fiscale. Questa causa che li ha 
visti prosciolti da ogni accusa, ha 
causato un rallentamento nel lavoro 
del gruppo e nella elaborazione di 
questo testo pubblicato negli USA per 
Autonomedia nel 2006. 


Ciò nonostante i componenti del CAE 
hanno continuato a lavorare convinti 
ci siano delle aree più problematiche 
nel campo della ricerca scientifica che 
devono essere identificate, e che su di 
esse va costruita una biologia 
contestativa. La paura e la 
disinformazione non permettono il 
formarsi di una consapevolezza. È 
fondamentale, quindi, eliminare 
quelle paure fornendo una 
informazione libera dai vincoli di una 
conoscenza specialistica. Lo stesso 
collettivo statunitense afferma di non 
avere la certezza dei risultati di questo 
tipo di contestazione. Tuttavia uno 
spirito critico costituisce un elemento 
fondamentale che permette di non 
delegare ad altri il compito di formare 
la propria opinione. 



Per questo motivo chi si aspetta 
soluzioni eclatanti rimarrà deluso da 
un libro di questo tipo poiché non si 
propone l’obiettivo di trovare una 
risposta aN’enorme emergenza 
sanitaria che colpisce il pianeta. Potrà, 
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invece, apprezzare l’analisi critica di 
quel sistema autoritario-capitalista 
che risponde a principi di efficienza, 
utilità e funzionalità ma che permette 
lo spreco di risorse per ricerche 
militari ed è disposto a pagare con il 
sacrificio di milioni di malati su scala 


mondiale. 


http://www.critical-art.net/ 

http://www.eleuthera.it/scheda libr 

o.php?idlib=216 
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Note Su Online Middle East. L’infinito 

Potenziale Delle Masse 

Mitra Azar 



★ ★ 



Il medio-oriente brucia. La Siria è uno 

degli ultimi tasselli di questo domino 

infuriato innescatosi 

imprevedibilmente dalle ancor calde 

ceneri della rivoluzione tunisina ed 

egiziana, entrambe in grado di 

sovvertire i regimi esistenti e 

riaffermare alcuni vecchi principi: 

l’infinito potenziale celato nelle masse 

e la viscerale ingestibilità politica dei 

popoli, vettorialmente contraria alla 

violenza meccanica deM'autorità, che 

anzi si esaurisce quanto più ■ 

attualizza (cfr. G. Agamberi, 
senza fine. Note sulla polìtica 

, Bollati 

Boringhieri, Torino 1996). 

Pur non potendo analizzare nel 
dettaglio ciascuno dei paesi in rivolta 
nell’area medio-orientale, vorrei 
proporre qualche rapida riflessione su 
come e quanto la rete stia giocando 


un ruolo importante nella costruzione 
del dissenso politico e nella 
formazione culturale di movimenti 
che stanno mettendo in discussione la 
sopravvivenza di regimi politici tra i 
più resistenti della storia recente. 

Da un po' di tempo a questa parte ho 
l’impressione che il concetto di 
necessità produca anche bellezza, e la 
consapevolezza che questi popoli 
stanno mostrando nel servirsi della 
rete ha qualcosa di 
meravigliosamente inaspettato a 
meno di non servirsi proprio della 
categoria biologica di bisogno, visto 
come capacità ancora zoomorfa di 
ottimizzare le risorse disponibili alla 
sopravvivenza, nel nostro caso, 
paradossalmente, quelle della rete. 
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Impossibile - almeno in questa sede - 
proporre una riflessione compiuta sul 




tipo di approccio che i popoli medio- 
orientali stanno mostrando nei 
confronti di internet. 

Vale tuttavia la pena ricordare che si 
tratta di giovani popolazioni per le 
quali l'accesso alla rete non è ancora 
scontato come nel mondo 
occidentale: sia per ragioni politiche, 
la censura di molte delle piattaforme 
più comuni in rete, sia per ragioni 
tecno-geografiche, ampie zone 
desertiche, infrastrutture telematiche 
sporadiche e low-fi. Tuttavia, né l’uno 
né l’altro limite sembrano agire da 
deterrente, alimentano anzi una 
curiosità che viene soddisfatta 
anonimamente attraverso l’uso di 
proxy aggiornati giornalmente e un 
passa parola telefonico che dalle città 
e dai villaggi online raggiunge anche 
le zone più estreme e gli individui 
meno esposti al flusso delle 
informazioni della rete. 

Non dimentichiamoci, ad esempio, 
che l’Iran è il terzo paese al mondo per 
numero di bloggers dopo gli Usa e la 
Cina e che il primo movimento a 
servirsi in modo massiccio della rete 
nell’area medio-orientale è nato 
proprio in Iran dando forma alla 
cosiddetta Green Revolution che ha 
seguito le contestate elezioni 
presidenziali del 2009. 

Quanto la rete sia stata uno strumento 
di organizzazione interna, 
pianificazione delle manifestazioni e 


degli incontri tra gli attivisti e quanto 
sia invece servita prevalentemente ad 
informare il mondo sugli avvenimenti 
in corso squarciando le censure sia dei 
media tradizionali che della rete 
stessa sembra essere ancora un buon 
argomento di discussione. 


THE 

EGYPTIAN 
REVOLUTION 
WILL CONTINUE 
UNTIL VICTORY 

♦ 

* « 

A 

♦ 

♦ * 

* 

FORWARD TO VICTORY! 


Mi trovavo a Tehran nel 2009, e mi è 
sembrato che l’uso della rete fosse per 
la gran parte rivolto verso l’esterno. 
SMS e passaparola per 
l’organizzazione In loco t internet come 
una sorta di imbuto rovesciato nel 
quale riversare ogni piccola 
informazione e disinnescare la camera 
anecoica nella quale il regime stava 

cercando di serrare il paese. L’eco del 
deep linking ede | biogging, prima 

ancora chequello dei mass media, c he 
intanto aprivano ai pigri amanti della 
televisione il velo di maya sulla 
violenta repressione del movimento 
verde iraniano. Nel frattempo il 
gruppo di hackers anonymous 
appoggiava la rivolta 
(http://www.anonymousiran.org/) 
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Oggi come allora si sente dire da parte 




dei regimi in carica che le rivoluzioni 
riformiste sono in qualche modo 
pilotate dall’occidente. Senza voler 
disquisire su cablogrammi fantasma, 
troppo recenti e scottanti per essere 
noti anche al più attivo dei Julian 
Assange, c’è comunque qualcosa di 
vero in questa affermazione. Se 
certamente la rete è lo strumento 
attraverso cui una certa cultura medio 
orientale cerca spazi di affermazione, 
è pur vero che è sempre la rete ad 
essere il luogo attraverso cui la cultura 
popolare occidentale filtra viralmente 
anche in quei paesi che 
istituzionalmente cercano di rifiutarla. 

In questo senso, allora, alcune delle 
richieste da parte delle giovani 
popolazioni medio-orientali hanno 
probabilmente a che fare con 
l’assorbimento della cultura 
occidentale attraverso la rete. Che 
dire, ad esempio, di fronte al video di 
una ragazza iraniana che balla musica 
tecno-pop davanti alla propria 
webcam imitando probabilmente 
quello che ha visto fare da una sua 
coetanea occidentale ? Probabilmente 
siamo portati a percepirlo, e forse lo fa 
lei stessa, come un più o meno 
conscio atto di protesta nei confronti 
delle costrizioni del regime in cui vive. 

( 

http://www.youtube.com/watch?v=J 

FZWV4teWcE&feature=related) 



Che dire poi dello stile di vita dei 
giovani nelle metropoli iraniane, 
dell’uso di alcolici, del modo di vestire, 
delle proiezioni illegali, dei concerti 
nelle sale prova abusive, dei reading 
letterari vietati? Forse in Iran la rottura 
tra uno spazio pubblico dove vige la 
legge islamica e uno spazio privato 
dove la TV satellitare e la rete si 
impongono più facilmente è 
l’elemento sociopolitico che permette 
di poter includere la cultura 
occidentale nel tessuto urbano e 
contemporaneamente di escluderla a 
piacimento. 

Quanto le danze delle ragazze 
iraniane davanti alle proprie webcam 
e ai propri telefoni superano i limiti del 
privato e diventano una primitiva 
necessità di appropriazione dello 
spazio pubblico, sia pure virtuale, 
assumendo un valore 
immediatamente politico? 

C'è probabilmente lo stesso bisogno 
di autoaffermazione che 
ritroveremmo nell'analoga 
performance di una qualsiasi ragazza 
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figlia della democrazia occidentale, 
ma l’impressione è che gli stesssi 
comportamenti trasferiti in una realtà 
come l’Iran travalichino, pur senza 
negarla, la sfera individuale del sè per 
inscriversi in un discorso collettivo 
dalla più forte valenza politica. 

Forse i gesti di protesta dal sapore 
nichilista che osserviamo in occidente 
diventano in Iran le tracce affermative 
di chi agisce intuendo che quello che 
fa è un passo da condividere nella 
direzione di una trasformazione 
sociale e di un eventuale assetto 
politico alternativo. 

Sicuramente la diffusione dei nuovi 
media e il loro essere in grado di 
integrarsi e ibridarsi a vicenda stanno 
giocando una parte importante nella 
formazione di nuovi scenari 
sociopolitici. Non voglio sostenere la 
tesi di chi crede nel potere liberatorio 
delle tecnologie, ma in queste vedo 
un potenziale strumento per la 
creazione di nuove forme di 
partecipazione politica e sociale 
diverse persino daN'ormai antiquata 
versione occidentale di democrazia 
presa inevitabilmente a modello, 
seppur tacito, dalle rivoluzioni medio 
orientali. 



Iran Support 


evoluir 


Forse il tema della intra/inter 
medialità è da questo punto di vista 
uno dei più interessanti, in particolare 
nell'indagare il rapporto tra mass 
media e one-to-one media e di certo 
la riflessione di M. McLuhan su come e 
quanto i vecchi media reagiscano e si 
adattino ai nuovi può ancora dare 
degli spunti interessanti (cfr. M. 
McLuhan, di strumenti del 
Comunicare, Il Saggiatore, Milano 
1964). Se da un lato il Citizen 
journalism crea dei problemi in 
termini di abuso del cognitariato, allo 
stesso tempo la partecipazione diretta 
dei cittadini alla creazione 
deM’informazione trasforma la 
percezione passiva della televisione in 
una fionda pronta a reagire ai 
commenti degli spettatori e alle 
informazioni in tempo reale lanciate in 
rete dall'interazione fra gli utenti. 

In questo senso il lavoro di AlJazeera 
è stato magistrale, e proprio in questi 
giorni la diffusione mass mediatica di 
postse twitters 'm arrivo dalla Siria 
sembra il modo più efficace per 
restare informati sulla situazione in 
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corso a Daraa dove è sempre più 
violento il tentativo di repressione da 
parte del regime di Bashar al-Assad 
( 

http://blogs.aljazeera.net/live/middle 

-east/syria-live-blog-april-26) . 

Rimane certo da chiarire quali siano le 
modalità attraverso le quali i mass 
media inevitabilmente filtrano la 
valanga di informazioni reperibili in 
rete: come i diversi media a seconda 
del loro orientamento politico abbiano 
gestito la diffusione dei cablogrammi 
condivisi da Wikileaks ne è un 
esempio lampante. 

D'altro canto la controinformazione 
siriana corre indipendente lungo tutti 
le maggiori piattaforme online, da 
Facebook 
( 

http://www.facebook.com/SyrianDay 

OfRage. 

http://www.facebook.com/Syrian.Re 

volution) a Youtube 

( 

http://www.youtube.com/user/DayO 

fRageTV) passando per Twitter 
http://twitter.eom/#i/RevolutionSyri 

a e analogamente è facile reperire 
informazioni sulla rivoluzione tunisina 
( http://twitter.eom/#i/FreeTunisia) . 

egiziana 

( http://twitter.eom/#i/Sandmonkey) . 

yemenita 

( 

http://twitter.eom/#i/yemen update 

s) e via dicendo. 


Non dimentichiamoci, tra l’altro, che il 
“mitologema” mass mediatico fa 
cominciare la sommossa egiziana 
proprio da un post di Facebook 
( 

http://ibnlive.in.com/news/facebook 

-post-that-sparked-e- 

ypt-revolution/142328-2.html) . 

alimentando in questo senso 
un’”ipotesi logistica” e con essa 
l’illusione di una diffusione già 
capillare della rete nel paese. Ma 
ancora una volta l’elemento 
interessante sembra essere 
l’ibridazione dei media e l’uso creativo 
e collaborativo che questi popoli ne 
stanno facendo. 


/ 
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Non bisogna però sottovalutare altri 
elementi, come il fattore urbanistico 
nel caso egiziano. La presenza di un 
luogo, Tahrir square, fortemente 
connotato simbolicamente e dal quale 
la protesta non si è letteralmente 
spostata di un centimetro ha infatti 
permesso una sorta di coordinazione 
spontanea che ha smesso in fretta di 
dipendere dalla rete. Da un certo 
momento in avanti è infatti sembrato 
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che lo scambio di informazioni online 
attraverso i più comuni social network 
( 

http://www.repubblica.it/esteri/2011/ 

01/29/foto/il manuale della rivolta 

egiziano- 

11815576/l/index.html?ref=searchl 

fosse più che altro un pericolo . 

La primavera arabo-medio-orientale 
sembra comunque volerci ricordare il 
potenziale che i nuovi strumenti di 
comunicazione offrono al “villaggio 
globale” contemporaneo(cfr. M. 
McLhuan, Bruce R. Powers, The Global 
Village, Oxford University Press 1989), 
e porta metaforicamente in superficie 
il lavoro sotterraneo di migliaia di 
hacktivisti occidentali che lottano per 


una rete luogo d’espressione di 
un'”intelligenza collettiva” (cfr. Pierre 
Lèvy, 

» 

Feltrinelli, Milano 1996) capace di 
incidere dal punto di vista politico in 
modo creativo e originale, 
risvegliandoci dal torpore nel quale il 
sistema democratico sembra 
tumefarsi passivamente senza 
volersene accorgere. La democrazia 
rappresentativa occidentale è troppo 
lenta sia per le nuove dimensioni 
temporali che le tecnologie ci forzano 
a vivere sia per il desiderio di ripresa 
decisionale e interattiva da parte di 
frange sempre più consistenti di 
giovani cittadini occidentali. 


L’intelligenza collettiva. Per 
un’antro-pologia del cyberspazio 
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Josephine Bosma: Nettitudes. Let’s Talk Net Art 

Lucrezia Cippitelli 



Josephine Bosma - Nettitudes, Let's talk net Art, Nai Publischer (2001) 


Nettitudes. Let’s talk Net Art 

Josephine Bosma è l'ultimo volume 
pubblicato nella serie Sti/d/es in 
Network Cultures diretta da Ceert 

Lovink per Nai Publishers di 
Rotterdam. 

Un ennesimo volume sulla NetArt 

sembrerebbe del tutto innecessario, 

soprattutto considerando l’enorme 

numero di lavori pubblicati 

suN’argomento a partire dalla metà 

degli anni novanta, come Florian 

Cramer efficacemente nota nella sua 
, . . Net Art Back to 

prefazione al volume, 

Sauare One 

. Eppure questo libro di 
Josephine Bosma è un lavoro intenso, 
concluso, approfondito, frutto di due 
decadi di militanza e partecipazione 
attiva e nello stesso tempo di studio 
accurato di fonti, testi critici, materiali 
prodotti suM’argomento online e 
offline. 


Non è un caso forse che Nettitudes sia 
il più recente libro pubblicato 
suM’argomento dopo una lunga serie. 
Come se arrivasse a conclusione di un 
percorso di analisi già in atto da 
qualche lustro. Nettitudes è lo 
specchio di una osservazione attiva 
deN’autrice, della partecipazione a 
dibattiti e iniziative, di scrittura critica 
diffusa attraverso gli stessi canali in 
cui la net art si è nutrita: mailinglist, 
soprattutto, a partire da Nettime e 
Rhizome. Ma anche testi per riviste 
online, cataloghi di mostre ecc. 



Un’osservazione partecipata del 
contesto, una specie di thompsoniano 
Gonzo Journalism, in cui la Bosma si è 
immersa per due decadi, la ha portata 
non a diventare un Hell’s Angel e a 
scriverne un quasi romanzo, ma a 
pubblicare il suo lavoro come punto di 
arrivo di una riflessione attivamente 
vissuta. 
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La cosa forse più notevole del libro è 
questa visione lucida, chiara, 
totalmente documentata, che riesce a 
descrivere un movimento culturale 
che ha caratterizzato la produzione 
artistica dell’ultimo ventennio, 
contemporaneamente, daN’interno e 
dall’esterno. 

In una conversazione via email, 
l’autrice mi raccontava come il suo 
lavoro fosse stato accolto 
positivamente, il lancio è stato 
organizzato il 14 aprile 2011 al De Balie 
di Amsterdam, dove Josephine ha 
presentato il volume a una larga 
audience, ma nello stesso tempo sia 
stato stato criticato per per la 

difficoltà di lettura causata .dalla 

msiaer 

visione fortemente da , e nello 

stesso tempo critica. 

L’osservazione è in effetti pertinente: 
lungi dal concentrarsi solo sui 
riferimenti culturali dei quali la Net Art 
ha fatto parte ed a cui ha attinto nel 
suo sviluppo, per dirla più 
chiaramente, dal contesto <]l$6Art 
culture digitali nel quale la si è 

sviluppata dagli anni Novanta, Bosma 
opera su diversi livelli, concentrandosi 
anche su tutta la critica e letteratura 
artistiche che negli ultimi decenni 
hanno osservato e criticato l’arte 
contemporanea, cercando anche di 
dare definizioni esaustive, e spesso 
miopi, delle arti sviluppate attraverso 
l’uso creativo dei media digitali. 


Josephine Bosma si riferisce ad autori 
e curatori come Rosalind Krauss e 
Nicolas Bourriaud, che 
rispettivamente hanno coniato 
termini come Postmedia e Estetica 
relazionale, nonché al Britannico 
Julian Stallabrass. Il discorso spesso 
miope, spesso superficiale e spesso 
ostile della critica d’arte ha infatti 
costruito verità inesatte e posizioni 
illogiche e problematiche 
sull’argomento, che Bosma qui 
evidenzia e discute. “I have become 
convinced of thè necessity of art 
criticism that specificali focuses on 
art and technlogy as a direct reaction 
to Bourriaud’s work and his open 
ostility towards media art at public 
appearances. This is essentially why, 
despote a strong desire just to use thè 
term ‘art’, I keep using thè term ‘net 
art” (p.27). 



Il libro si apre proprio con un capitolo 
teorico e complesso che dà conto di 
tutte le posizioni critiche 
sull’argomento: Let’s talk Net Art Una 
dichiarazione di intenti, come 
esplicitato nella citazione più sopra 
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riportata, che parla a un pubblico di 
addetti ai lavori ma soprattutto di non 
addetti ai lavori, come l’autrice stessa 
sottolinea, e delinea i confini d un 
territorio scivoloso, complesso da 
chiudere, la cui definizione stessa è 
oggetto di dichiarazioni di intenti e 
discussioni. 

La Net Art cui Bosma fa riferimento è 
tutt'altro che medium specific, cioè 
centrata sulla rinegoziazione 
dell'estetica specifica di opere 
costruite per Internet. È piuttosto una 
pratica sviluppata neN'ambito delle 
culture di Internet, che non rimanda 
quindi obbligatoriamente alla 
creazione di una pagina web o di un 
archivio online, ma prevede processi 
produttivi fondamentali sull'esistenza 
di Internet. 

Il Net che compone il termine è al 
contempo sociologico e tecnologico: 
il network è quello di Internet senza 
dubbio, ma si riferisce anche a reti 
(network) sociali. Per questo secondo 
Bosma bisogna sfuggire dal 
determinismo estetico radicato 
nell’enfasi mediatica, o tecnica, o 
tecnologica. L’accezione tecnologica 
avvicina infatti la Net Art alle 
produzioni artistiche che operano 
sulla sperimentazione dei media 
digitali, la così detta Media Art, ma la 
evince da un contesto sociologico ben 
preciso nella quale si è sviluppata. 
Internet è al contempo un fattore 
tecnologico e culturale, uno 


strumento produttivo e connettivo. La 
Net Art qui delineata sembra quindi 
essere una forma di produzione 
artistica basata sulle possibilità 
connettive, collettive e condivisibili 
date da Internet. 

Poiché Internet è per l’appunto solo 
uno strumento, che in un futuro 
sviluppo dei sistemi di 
telecomunicazione globali potrebbe 
essere sostituito da altre possibili 
forme di Networking t Bosma insiste 
anche su un altro punto: la A/et Art no 
può essere definita Internet Art, 



Se Internet in un futuro potrebbe 
essere superato e sostituito, 
l’attitudine della NetArt rimarrà 
invece invariata. 

La scelta di usare il termine 
“attitudine” è, a mio avviso, niente 
affatto casuale: hacking 35 attitude è 
stata la parola chiave di ben 12 
edizioni dell’Hackmeeting in Italia. 
Non si tratta di giocare con la 
tecnologia, non si tratta di feticismo 
tecnico, si tratta invece di avere 
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un’attitudine critica nei confronti di 
ogni contesto e modello sociale. 

Mi sembra interessante ricordare che 
quest'accezione è i qualche modo 
molto familiare nel contesto culturale 
italiano, mentre è quasi estraneo alla 
cultura anglosassone in cui buona 
parte della letteratura critica sulla Net 
Arts\ è sviluppata. 

La cultura della rete italiana, 
purtroppo svantaggiata nella sua 
esportazione daN’uso quasi esclusivo 
di una lingua non globale come 
l’italiano, è fortemente radicata nel 
DNA politico, comunitario e 
fortemente critico dell'Avanguardia 
culturale del Secondo dopoguerra, e 
faccio riferimento qui alla storia dei 
movimenti sociali e controculturali 
dagli anni Sessanta in poi, quelli 
descritti da Primo Moroni e Nanni 
Balestrini nel fondamentale L’Orda 
d’oro. In vari contesti globali in cui la 
Net Art si è sviluppata 
quest'accezione militante e politica 
invece non è affatto un dato scontato. 



Dalle prime Bbs a progetti come 
ECN-lsole nella rete, Kyuzz, 
Inventati/Autistici, Radio Gap, 
Indymedia Italiaf^^-New Global 
Vision, solo per ricordare alcune delle 
realtà che tra la metà degli anni 
Novanta e la metà degli anni Duemila 
hanno caratterizzato la controcultura 
del Paese, l’avanguardia culturale 
italiana sviluppatasi di pari passo alla 
cultura della Rete è assimilabile in 
qualche modo a ciò che Bosma 
descrive come 

Net 

Modalità di produzione culturale che 
Art - L’arte della connessione, 
si serve dì Internet come strumento di 

raccolta, archiviazione e distribuzione 

di senso. Modalità operative che per 

sua stessa natura implicano la 

collaborazione, la compartecipazione, 

la condivisione, la collettivizzazione di 

contenuti e processi. In altre parole è 

lo stesso argomento di cui Deseriis- 

Marano discutono nel loro libro 

2003. 
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Transmedia. Postgraduate In Arts, Media & 

Design 

Silvia Bertolotti 



L’ambito della New Media Art 
Education & Research è uno dei campi 
di studio e confronto professionale 
più dinamici e controversi, a livello 
internazionale, degli ultimi anni. La 
possibile ricaduta su una nuova 
generazione di artisti e designer di un 
certo tipo di insegnamento teorico, 
storico e critico, da integrarsi 
possibilmente con un aspetto 
maggiormente tecnico, strumentale e 
operativo, sull'applicazione delle 
tecnologie digitali (software e 
hardware) in ambito creativo, è 
oggetto di un numero crescente di 
incontri e seminari aN’interno di 
festival, appuntamenti culturali e 
istituti stessi. 

Uno strumento culturale e divulgativo 
come Digicult, ha sempre svolto un 
ruolo centrale in questo processo: 


molti dei suoi contenuti 
rappresentano una ricchissima fonte 
di informazione critica per studenti, 
ricercatori, artisti e operatori di 
settore. Senza in questo dimenticare 
l’esperienza diretta di insegnamento 
accademico e universitario svolta 
dalla grande percentuale di 
collaboratori e membri del Network 
stesso. Per questi motivi, la nostra 
rivista ha sempre cercato di 
valorizzare l’attività svolta da specifici 
istituti, accademie, università, contesti 
formativi indipendenti in Italia e in 
Europa, incontrandoli, cercando di 
comprenderne le specificità e spesso 
confrontandoli tra loro, mappandone 
le proposte formative e la qualità dei 
programmi proposti. 

Per questo numero di Digicult 
abbiamo quindi incontrato Steven 
Devleminck e Boris Debackere, 
rispettivamente, Direttore e membro 
dello Staff Interno di Transmedia - 
Postgraduate Program in Arts + Media 
+ Design della durata di due anni, che 
si trova a Bruxelles, cuore d’Europa in 
senso geografico, politico e culturale. 
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Transmedia è una scuola nata nel 1999 
ed è cresciuta all'interno del Sint- 
Lukas Brussels University College of 
Art and Design, istituto che da oltre 
un secolo si occupa di fotografia, 
design, movie animations, arti visive in 
generale. All’inizio un piccolo Media 
Atelier aN’interno della scuola, 
Transmedia sì è poi trasformato 
gradualmente in un istituto autonomo 
di ricerca sulle applicazioni delle 
tecnologie digitali suM’arte e il design 
contemporaneo, capace di mettere al 
centro delle sue attività la pratica 
artistica, aN’interno tuttavia di un 
contesto educativo. Recentemente, il 
progetto si è ulteriormente 
trasformato in un vero e proprio 
programma post-laurea di tipo 
internazionale, articolato in due anni, i 
cui focus sono: Ricerca, Media e 
Produzione. 

La differenza di Transmedia rispetto a 
molti altri programmi educativi in 
Europa (per tacere dell’Italia), è 
l’importanza data proprio alla ricerca: 
e con ricerca si intende la ricerca fatta 


anche internamente, dagli studenti 
stessi che diventano parte del team di 
Transmedia, portando nuovi progetti 
artistici e di studio, nuovi contatti e 
collaborazioni, a seconda dei loro 
interessi e percorsi. Con gli studenti si 
forma una sorta di comunità, dove si 
cerca di andare al di là dell’educazione 
in senso stretto, intesa come 
trasmissione di contenuti. In questa 
maniera essi crescono aN’interno di 
una comunità artistica identitaria e 
maturano la loro professionalità già 
durante il loro percorso formativo, 
stringendo contatti e producendo 
contenuti essi stessi. 

Un contatto costante e diretto con 
critici, curatori, artisti e professionisti 
del settore provenienti da tutta 
Europa e invitati nelle aule di 
Transmedia ogni anno, costituisce 
inoltre un momento assolutamente 
unico di confronto, stimolo e presa di 
coscienza degli alunni verso un 
universo professionale spesso 
complesso, sfaccettato e difficile da 
analizzare per chi si affaccia a questo 
tipo di studi per la prima volta. 

Transmedia è quindi una realtà tra le 
più interessanti quindi neN’ambito 
della New Media Art Education 
Europea. Un istituto che gode della 
massima indipendenza, che accoglie 
non più di 20-25 studenti ogni anno, 
diretto da persone competenti e 
arricchite da un bagaglio di esperienza 
di anni passati a contatto con l'ambito 
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della ricerca, della produzione artistica 
e dei festival. Innestati 
professionalmente e umanamente in 
un circuito internazionale, e che da 
esso prendono linfa e col quale si 
confrontano, evitando ogni possibile 
localismo, chiusura o influenza 
politica. Per saperne di più lasciamo 
quindi la parola a Steven Devlemink e 
Boris Debackere 



Silvia Bertolotti: Qual’ é lo scopo del 
vostro programma? 

Steven Devleminck & Boris 
Debackere: Quello che cerchiamo di 
offrire è un “pacchetto completo” che 
combini una pratica artistica concreta 
e allo stesso tempo la più alta qualità 
a livello accademico, attraverso la 
presenza di diversi ricercatori 
internazionalmente riconosciuti, 
professionisti e artisti. Il nostro scopo 
si articola in due direzioni: da una 
parte fornire le basi per una ricerca 
accademica di alto livello e dall’altra 
incentivare la produzione di una 


pratica artistica professionale e di 
successo. 

Silvia Bertolotti: Corri’ è articolato il 
programma di Transmedia? 

Steven Devleminck & Boris 
Debackere: Il corso è articolato in un 
primo anno in cui vengono forniti tutti 
gli input teorici ed educativi e un 
secondo anno di vera e propria 
produzione artistica da parte dello 
studente, che lavora sulla propria 
opera per presentarla 
successivamente aN'interno mostre o 
eventi. Data la priorità accordata alla 
qualità della ricerca, anche a livello 
accademico, e della formazione 
teorica, ci siamo resi conto che un 
anno non sarebbe stato necessario 
per la completezza del programma. 

Silvia Bertolotti: Come definireste la 
vostra missioni 

Steven Devleminck & Boris 
Debackere: La nostra mission q quella 
di formare studenti/ricercatori/artisti 
di grande professionalità. Quello che 
vogliamo è che i nostri studenti siano 
formati alla ricerca come pure alla 
produzione artistica. Il tipo di 
educazione e formazione che noi 
forniamo è volto a conferire tutti gli 
strumenti necessari per entrare con 
successo e autonomia nel mondo 
professionale legato alle Media Arts, 
che sia quello della ricerca 
accademica o quello artistico vero e 


83 


proprio, grazie anche al network di 
collaborazioni che Transmedia ha con 
diversi istituti o centri artistici. 



Tiansmedia Boi ssete 

Silvia Bertolotti: A questo proposito, 
quali sono i vostri rapporti con altri 
players del settore, come appunto 
centri artistici, scuole, istituti e 
festiva Is? 

Steven Devleminck & Boris 
Debackere: Avevamo detto 
precedentemente che uno degli scopi 
di Transmedia è quello di essere un 
programma flessibile, il cui focus sia 
comunque la formazione, di alto 
livello qualitativo, dei nostri studenti. 
Per questo è necessario fare 
networking, cercare collaborazioni, 
creare contatti non solo a livello locale 
( a città di Bruxelles nel nostro caso, 
con i suoi numerosi progetti e 
promotori di iniziative) o nazionale, 
ma soprattutto a livello internazionale. 
Con alcune di queste entità abbiamo 
accordi fissi e regolari, con altri 
abbiamo collaborazioni ” a progetto” 


che possono avere durata di uno o 
due anni. 

Silvia Bertolotti: Quali sono gli 
strumenti formativi specifici che 
offrite e i punti chiave del vostro 
programma educativo? 

Steven Devleminck & Boris 
Debackere: Come abbiamo detto 
Transmedia è articolato in due anni, 
un primo anno di input (teorici) e un 
secondo anno di output (pratici) da 
parte dello studente. Sostanzialmente 
tre sono punti principali del 
programma educativo del primo anno: 

• Studi Transmedia (teoria e filosofia 
dei media e delle arti digitali 
contemporanee, un background 
storico ma soprattutto teorico 
fondamentale) 

• Studi di Ricerca (una prima parte é 
dedicata alla ricerca accademica 
vera e propria e una seconda parte è 
invece dedicata alla produzione 
dell’opera, ossia sviluppo della 
pratica artistica sul campo e in un 
contesto professionale) 

• Studi di Pratica individuale 
(presentazioni individuali, tutoring, 
monitoraggio) 

Queste tre parti sono correlate e 
costituiscono un unico e continuo 
processo organico. A livello invece di 
strumenti educativi veri e proprio 
abbiamo un sito web interno, una 
piattaforma comunicativa, su cui gli 
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studenti agiscono direttamente e in 
maniera interattiva con reports, 
schede, materiale, feedback sugli 
insegnanti, sui seminari e sui 
workshop seguiti etc). Alla fine 
dell'anno tutto ciò' viene a costituire 
un dossier di ricerca che accompagna 
la creazione dell'opera. 



Silvia Bertolotti: Qual’è il profilo dei 
vostri studenti e quale il loro 
background? 

Steven Devleminck & Boris 
Debackere: I nostri studenti hanno i 
background più diversi: la maggior 
parte viene sicuramente dal mondo 
delle arti visive, ma anche dal design, 
dall’architettura, dalla musica e non 
mancano studenti con formazione 
filosofica, economica e sociologica. In 
ogni caso, come criterio di 
ammissione principale, ogni studente 
deve essere in possesso di una laurea 
nel suo dominio specifico. 

Silvia Bertolotti: Qual’è il vostro 


approccio nel contesto in continua 
evoluzione, specialmente in questo 
momento storico, delle Arti Digitali e 
dei Nuovi Media? 

Steven Devleminck & Boris 
Debackere: Lo scopo principale per i 
nostri studenti/artisti è di riuscire a 
portare il proprio lavoro nella sfera 
pubblica, a livello di pubblico ma 
anche di contesto professionale. Dopo 
aver fornito le basi teoriche e 
educative e aver dato accesso ad un 
network ormai esteso e consolidato, 
la sfida più importante e scopo finale, 
resta la produzione dell’opera da parte 
dello studente. E' essenziale, e 
continuiamo a sottolinearlo, che la 
produzione sia legata ad un contenuto 
artistico, piuttosto che alla 
disponibilità di mezzi tecnici o di 
fondi. 

Noi offriamo, durante i due anni del 
programma, un monitoraggio 
costante dell'opera in termini di 
qualità, valutazione e sviluppo oltre a 
tutti gli strumenti formativi, di 
supporto. In ultima istanza è tuttavia 
lo studente che deve portare a 
termine il suo lavoro e introdurlo egli 
stesso nella comunità artistica. 
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Silvia Bertolotti: In una prospettiva 
critica più generale, qual’é dal vostro 
punto di vista di osservatori 
privilegiati, la situazione attuale delle 
Media Arts a livello europeo? 

Steven Devleminck & Boris 
Debackere: L’elemento principale è di 
sicuro la fluidità in termini di 
evoluzione, cambiamento di un 
dominio artistico per sue definizione 
trasversale. Non a caso il nome 
Transmedia richiama questa idea di 
“passaggio attraverso e oltre” un certo 


ambito, una o più tecnologie, una 
certa definizione o dei media specifici. 
E’ inoltre difficile definire cosa è 
nuovo e cosa non lo è in questo 
contesto. Le arti digitali appartengono 
per definizione ad uno stato di 
transizione e questa sarà la loro 
situazione anche in futuro. 

In questo senso la parola 
aiuta a definire questo flusso costante 
di contenuti e tecnologie. La visione di 
Transmedia è ancor una volta critica, 
filosofica e orientata ad un approccio 
teorico che lasci pero spazio alla 
pratica artistica, conservando come 
criterio valutativo e di sviluppo, 
nonché formativo, la qualità. 


http://transmedians.be/projects ne 

w/ 

http://www.sintlukas.be/cms/ 


“Transmedia" 
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Manuel Lima. Mappare Lo Spazio 

Dell’informazione 

Pasquale Napolitano 



Nello scenario mediale 
contemporaneo sempre più 
informazioni vengono prodotte, 
gestite e scambiate attraverso i canali 
digitali, con la conseguente 
produzione di enormi quantità di dati 
che finiscono per affastellarsi e 
stratificarsi neN’enorme contenitore 
che è il web. Individuare delle tracce, 
dei contorni che permettano di 
mettere in luce - a cavallo tra arte e 
scienza - trend, connessioni o 
configurazioni in questo marasma 
digitale è oggi uno dei primi obiettivi 
dell'lnformation Visualization, e quella 
di Manuel Lima - interaction designer, 
architetto e ricercatore - è una delle 
voci più autorevoli dell'attuale 
panorama di ricerca sul tema. 

Membro della Royal Society of Arts, è 
stato nominato dalla rivista Creativity 


“tra le 50 menti più influenti e creative 
del 2009”. 

Attualmente ricopre l'incarico di User 
Experience Senior Designer presso 
Microsoft Bing. Da qualche anno a 
questa parte il nome di Lima ha 
acquisito sempre più notorietà negli 
ambienti della data-art e della new 
media art, anche grazie al fatto di 
essere il fondatore di 
VisualComplexity.com sito- 
contenitore di riferimento neN’ambito 
della visualizzazione di dati complessi, 
uno degli obiettivi del progetto, 
sviluppato al suo secondo anno del 
programma MFA alla Parsons School 
of Design di New York, è quello di 
offrire uno strumento di analisi critica 
dei differenti metodi di visualizzazione 
in differenti settori disciplinari e di 
ricerca come reti sociali, biologia, 
economia, scienze umane etc... Un 
progetto che si è negli anni imposto 
come stato deN’arte suM’argomento. 

Sua caratteristica principale è quella 
di esplorare con approccio analitico 
differenti metodi di visualizzazione, 
comparando discipline diverse e 
fornendo una prospettiva “evolutiva” 
in termini di tecniche ed estetiche. 
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“Alcuni progetti sono statici, come 
grafiche, diagrammi, mappe 
concettuali e visualizzazioni di 
network, altri altamente interattivi, 
algoritmi molto complessi, altri sono 
semplicemente disegnati a mano o 
utilizzando software di disegno”, ma 
come sostiene lo stesso Lima, tutti i 
progetti hanno una caratteristica in 
comune: “il tutto è sempre più della 
somma delle sue parti”. 




i v - VM Wm' 

^Visual Complexity: 

Mapping Patterns of Information 

Manuel Lima 


Manuel Lima - Visual Complexity: Mapping Pattema of infoimation 


Da questo progetto colossale Manuel 
Lima ha tratto, recentemente, un 
interessante volume dal titolo “Visual 
Complexity - Mapping Patterns of 
Information” 

( 

http://www.visualcomplexity.com/vc 

Zbook/), in cui procede con la 
consueta ottica comparativa partendo 
dalle esperienze del sito per 
distenderle in ottica sia diacronica che 
sincronica. Il tentativo di mettere un 
punto fermo con questa 
pubblicazione ci da lo spunto per 
affrontare il suo lavoro ed il suo 
pensiero con quel taglio analitico che 


gli è proprio. 

Pasquale Napolitano: Dopo anni di 
studi, esperimenti e applicazioni 
l’Informazioni Visualizazion, e tutte le 
sue filiazioni, sembrano ancora non 
avere uno status scientifico definito, 
tanto che Lev Manovich ha intitolato 
uno dei suoi ultimi articoli pubblicati 
“Che cosa è la Visualizzazione?”. Ci 
puoi dire qual è il tuo punto di vista 
sulla questione? 


Manuel Lima: Negli ultimi 25 anni il 
termine “visualizzazione” è diventato 
molto popolare, attraverso la 
frammentazione in una profusione di 
sottocampi, portando una varietà di 

etichette specializzate come 
Information visualization data 

f 

visualization visualizzazione 

scientifica, software di visualizzazione, 
visualizzazione geografica, knowledge 
visualizzation visualizzazione di 

flusso, e perfino musica di 

visualizzazione. Molte di queste aree 

sono emerse in una terra di mezzo 

rispetto a categorie come lnformatlon 
Design Information graphic Q 

comunicazione visiva. La distinzione 
queste categorie è particolarmente 
sottile, e in alcuni casi quasi 
inesistente. Questa pletora di 
etichette è certamente indicativa 
dell’affermarsi di una nuova pratica, 
ma che sta ancora lottando per 
definire se stessa. 


Sebbene esistano numerose 
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definizioni, sono ancora incline a una 
delle più popolari, elaborata da Stuart, 
Mackinlay e Shneiderman nelle loro 
libro - una pietra miliare - “Readings 
in Information visualization: Using 
Vision to Think (1999): “use of 
computer-supported, interactive, 
visual representations of abstract data 
to amplify cognition”. 



Manuel Lima - Visual Comptexity: Mapping Pattema of mfomiation 

Pasquale Napolitano: Oggi la maggior 
parte dei rapporti web-based sono 
imperniati su interazioni e scambi 
comunicativi supportati da testi, 
immagini e altri materiali audiovisivi 
che finiscono per stratificarsi e 
formare un grande database. L’analisi 
di tali dati può aiutare nella 
comprensione delle dinamiche e delle 
interazioni del mondo sociale online. 
Proprio in questi nuovi ambienti 
sociali online dove lo scambio 
comunicativo lineare non è più 
centrale, come può Nnformation 
Visualization supportare la leggibilità 
del sociale? 


Manuel Lima: Le scienze sociali sono 
solo uno dei molti settori in cui la 
visualizzazione gioca un ruolo 
importante nel decifrare 
comportamenti e forme. Non è una 
fortunata coincidenza che alla recente 
esplosione della visualizzazione delle 
informazioni è seguita l’ascesa 
drammatica delle reti sociali online. Ci 
sono diverse ragioni che spiegano 
questo progresso parallelo: 

Complex Social Croups : molte 
comunità online, al giorno d'oggi, 
raggiungono numeri sorprendenti 
nell'ordine di milioni di utenti, 
costituendo un territorio di ricerca 
incredibile per le scienze sociali. E’ 
ampiamente detto che se Facebook 
fosse una nazione, con più di 360 
milioni di utenti, risulterebbe la terza 
nazione più popolosa al mondo, 
subito dietro la Cina e l’India. Ciò crea 
naturalmente una sfida. Il livello di 
complessità di molti servizi on-line 
sociali come Facebook, Linkedln e 
Twitter, in termini di visualizzazione di 
informazioni è stata spinta in avanti 
nel tentativo di trovare soluzioni 
diverse per visualizzare e analizzare 
queste strutture enormemente 
complicate. 

Shared Contenti i membri di queste 
comunità online non sono solo 
strettamente collegati fra loro, molti 
sono anche impegnati in azioni di 
collaborazione per la creazione e lo 
scambio di contenuti. 
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opportunamente denominata user- 
generated content' | n questo modo, 

molti modelli interessanti sono venuti 
alla luce in maniera spontanea da 
queste esperienze condivise. Mentre 
guardiamo lo scambio di informazioni 
attraverso una lente di visualizzazione, 
emergono varie intuizioni: capire 
come gli esseri umani categorizzano 
le informazioni, attraverso l'analisi dei 
servizi di social bookmarking come 
del.icio.us, oppure cogliere le 
connessioni nascoste tra i generi 
musicali, esplorando i servizi come 
irasftfm. 

: oltre alla sua natura sociale, 

molti servizi online offrono una 

profusione di strumenti che 

permettono di monitorare e mappare 

tutte le attività quotidiane che si 

possano immaginare. Dal tracciato 

delle miglia percorse all’eseguire e 

tracciare la geo-coordinate delle 

vostre foto, o anche tracciare le vostre 

attività sessuali, molti nuovi strumenti 

continuano a spingere i confini di 

metodi alternativi di auto-tracking, in 

grado di visualizzare i comportamenti 

più intimi e personali. Questo 

fenomeno in aumento continuerà a 
information visualizzation 
spingere la domanda di innovative 

metodologie di rappresentazione, che 

a sua volta favorisce l’avanzamento 

dell’ 
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Pasquale Napolitano: Come hanno 
sottolineato alcuni teorici, come 
Castells e Nyiro, le nuove tecnologie 
di comunicazione, con la loro velocità 
e asincronia, stanno producendo un 
annullamento dello spazio e una 
compressione del tempo. Le 
tradizionali coordinate spazio/tempo 
non sembrano trovare un posto nelle 
nuove forme di rappresentazione dei 
dati; queste sembrano essere 
sostituite da nuovi concetti quali 
flusso, o evoluzione. Pensi che questo 
spostamento dell’asse nelle forme di 
rappresentazione stia anche 
influenzando la reale percezione del 
senso del tempo e del luogo? 

Manuel Lima: Noi tendiamo a cercare i 
modelli in tutto il mondo. Questa 
funzionalità è incorporata nel nostro 
meccanismo percettivo e ha salvato i 
nostri antenati durante eventi critici 
nel corso dei millenni: daN’identificare 
un oggetto in movimento in una 
prateria o un volto minaccioso in una 
folla. Ma abbiamo anche cercato 
modelli di dati, informazioni, fatti e 
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storie come un metodo fondamentale 
per assimilare la conoscenza. Il modo 
in cui molte di queste mappe e 
alfabeti sono visualizzate, possono 
certamente influenzare la nostra 
percezione della realtà. Quindi è 
divertente notare come le metafore di 
rappresentazione spostano il nostro 
senso di tempo e luogo. 

Pasquale Napolitano: Come si può 
notare dando uno sguardo ai progetti 
su Visualcomplexity.com, sempre più 
visualizzazioni costruite su basi di dati 
che condividono la stessa matrice 
genetica, condividono anche alcuni 
tratti, come l’uso delle stesse forme 
geometriche (arco, cerchio, ecc) o le 
stesse distribuzioni spaziali. Pensi che 
si possa parlare di una sorta di 
standardizzazione? Siamo cioè di 
fronte alla nascita di una grammatica 
comune nella data-visualization ? 

Manuel Lima: Sì, assolutamente. E’ 
quasi incredibile l'assortimento dei 
soggetti ritratti e la varietà delle 
tecniche visive impiegate. Spesso 
generati da algoritmi di computer e 
arricchiti da funzioni interattive, la 
maggior parte dei progetti mostra 
un’ampia tavolozza di elementi visivi, 
che considerano le variazioni di 
colore, testo, immagini, dimensioni, 
forma, contrasto, trasparenza, 
posizione, orientamento, il layout e la 
configurazione. Nonostante questa 
ricca diversità grafica, molti progetti 
tendono a seguire le tendenze 


evidenti e principi comuni, che a loro 
volta rappresentano una sorta di 
tassonomia emergente. 

Questa tassonomia embrionale e in 
continua evoluzione, fornisce un 
ritratto dello stato attuale della pratica 
e rivela i blocchetti di costruzione 
iniziale nonché la formazione di un 
nuovo linguaggio visivo. Questo 
alfabeto non è del tutto nuovo, nel 
senso che molte delle sue lettere sono 
ricorrenti metafore visive usate per 
secoli. Ma alcuni stanno combinando 
e ricombinando metafore vecchie in 
nuovi modi originali. Queste 
grammatiche emergenti di 
visualizzazione della rete saranno 
presenti in un capitolo dedicato nel 
mio libro. 



Pasquale Napolitano: Spesso, alcuni 
progetti sono realizzati con l’obiettivo 
di ridurre la complessità, ma, in realtà, 
presentano i dati in modo confuso e 
illeggibile. Nonostante ciò, riescono 
comunque a catturare l’attenzione 
grazie alla presenza di un elevato 
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quoziente estetico. E’ il caso ad 
esempio di Ebb and Flow of Movies 
pubblicato da Byron Lee e Amanda 
Cox sul “New York Times”. Quale pensi 
sia il confine, se per te esiste, tra 
data-art e da ta - visual iza tionl 

Manuel Lima: C’è sicuramente un 
confine, ma alcuni lo vedono in modo 
più visibile rispetto ad altri. Come ho 
affermato nel mio manifesto sulla 
visualizzazione nel 2009, “Information 
Visualization and Information”, l’arte e 
l’informazione possono e devono 
convivere, imparando gli uni dagli altri 
ed ibridandosi vicendevolmente su 
metodi e tecniche. In realtà, questa 
separazione è vantaggiosa per 
entrambe le aree, dal momento che le 
libera da preoccupazioni e aspirazioni 
inadeguate. L'information art può 
davvero spingere i limiti creativi dei 
dati, nel processo di generazione di 
nuove tecniche e algoritmi, ma anche 
infiammare l’opinione pubblica - una 
delle grandi qualità dell’arte. 

D'altra parte, l'information 
visualization può maturare come uno 
strumento analitico, fornendo una 
fonte affidabile e critica della visione 
di molte sfide future ancora da 
affrontare. Abbiamo osservato un 
analogo processo di simbiosi tra arte e 
cartografia per molti secoli. Diversi 
autori hanno scritto su questo 
argomento e David Woodward, nel 
suo “Art & Cartography”, pubblicato 
nel 1987, descrive in dettaglio come 


numerosi artisti siano stati influenzati 
dalla cartografia, come le mappe 
siano state appese su una parete 
come vere opere d'arte. 

Ma è anche importante sottolineare 
che questo divario non si traduce in 
una scissione estetica. L'arte non è 
l’unica agenzia a cui è delegata la 
rappresentazione della bellezza e non 
dovremmo pensare alla 
visualizzazione delle informazioni 
come un campo puramente 
pragmatico, del tutto privo di 
eleganza e fascino. Come David Staley 
ha affermato nel suo “Computers, 
Visualization, and History” (2002): 
“Sopra ogni altra cosa, la 
visualizzazione è bella quando è utile. 
Una visualizzazione è bella quando 
elegantemente e in modo adeguato 
porta lo spettatore a pensare le 
informazioni organizzate nel display 
visivo. 

Una visualizzazione è bella quando 
permette allo spettatore di avere una 
visione e comprensione nelle 
informazioni, soprattutto quando tali 
informazioni non sono state comprese 
in qualche altra forma, come ad 
esempio la prosa scritta. Una 
visualizzazione è bella quando 
l'informazione è pensata disponendo i 
modelli e le strutture in modo tale che 
risultino sensibili.” 
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Visual Gomplexity - Chondnjs Crispus, Andrea Otte se n & Hems Haeckel 

Pasquale Napolitano: Recentemente, i 
cultural studies e le scienze umane 
sono sempre più contaminati dall’uso 
di tecnologie digitali. Quale pensi sia il 
futuro e quale il ruolo che 
l’ Information Visualization potrà 
ricoprire sotto il grande ombrello delle 
Digital Humanitiesl 

Manuel Lima: Beh, il suo ruolo sarà 
centrale. È possibile avere un assaggio 
di questa grande influenza nel lavoro 
sviluppato da Lev Manovich e il suo 
gruppo nel settore dei Cultural 
Analytics presso il Software Studies 
Initiative dell’Università di California, 
San Diego (UCSD). In una mostra 
intitolata Mapping Time (5 ottobre - 12 
dicembre 2010), Manovich e il suo 
team esponevano una serie di 
progetti riguardanti l’analisi e la 
visualizzazione di grandi insiemi di 
dati culturali. Questa mostra ha 
espresso un avvincente punto di vista 
sul ruolo della visualizzazione come 
strumento di analisi culturale, uno 
strumento per la scoperta e la 
comprensione nel mare enorme di 


dati in circolazione. 

Mostrava come la visualizzazione 
possa raccontare storie familiari, 
adottando sempre una nuova 
prospettiva invisibile, esplorando un 
vasto panorama della nostra cultura 
attraverso diverse scale temporali, in 
cui predomina il tutto sulla parte 
individuale. Rendeva evidente come 
essa possa mettere in evidenza dati 
culturali di vario tipo, legandoli 
insieme in un patchwork con 
discussioni non convenzionali legate 
all’intuizione. E mentre molti di questi 
patchwork ^^0 fornito punti di vista 
alternativi in territori familiari, hanno 
anche creato un nuovo oggetto 
culturale, in grado di decodificare la 
complessità intrinseca della nostra 
società contemporanea. 

Pasquale Napolitano: Alcune testate 

editoriali, come la “BBC” e il “New York 

Times”, stanno mostrando un forte 

interesse nei confronti del ^ ata ~ 
visualization che idea ti sei fatto 

rispetto a quello che viene chiamato 
da ta - journalism , 

Manuel Lima: I media tradizionali sono 
stati una forza motrice 
importantissima per la recente 
esplosione di interesse nei confronti 
della visualizzazione di informazioni. 
Quotidiani come il “New York Times”, 
riviste come “Wired”, e canali televisivi 
come “CNN” e “BBC”, hanno 
contribuito all’assortimento di nuovi 
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metodi per la visualizzazione di 
informazioni, agevolando una presa di 
coscienza verso la disciplina. 

E ‘attraverso molte di queste iniziative 
originali che il grande pubblico è 
riuscito a cogliere la vasta portata di 
questo campo di studi, ben oltre i 
familiari grafici a torta o a barre. 
Durante la copertura mediatica delle 
presidenziali degli Stati Uniti 2008, gli 
utenti sono stati bombardati, ed 
ammaliati, con moltidi questi nuovi 
approcci, dalla tele-presenza della 
CNN 

rarticles.cnn.com/2008-0- 

16/tech/db.telepresence 1 teleprese 

nce-videoconferencin- 
-productivity? s=PM:TECHl e 
l’interazione con display di grandi 
dimensioni, al numero copioso di 
grafici interattivi generati dal “New 
York Times”. 

Molti giornalisti sono continuamente 
alla ricerca di soluzioni avanzate per 
esplorare e filtrare la quantità 
sovrabbondante di dati a loro 
disposizione, contribuendo in modo 
determinante allo sviluppo del data 
visualization. Tanto quanto le persone 
diventeranno sempre più consapevoli 
e interessate a molti di questi punti di 
vista non convenzionali, maggiore 
sarà la domanda da parte dei cittadini 
di metodi più trasparenti di 
rappresentanzione. 



Pasquale Napolitano: Pensi che 
y Information Visualization sarà 

l’interfaccia per il web del futuro? 

Manuel Lima: La visualizzazione sarà 
sempre un elemento importante in 
qualsiasi ambiente di comunicazione. 
Delineare l’interfaccia web del futuro? 
Questo significa probabilmente porsi 
in una prospettiva inverosimile, che 
non considera la natura specifica del 
web. 

Pasquale Napolitano: Grazie per le 
tutte le risposte così dettagliate. Per 
concludere, ci informi su cosa stai 
attualmente lavorando o su che 
progetto lavorerai nell’immediato 
futuro? 


Manuel Lima: Sono attualmente 
immerso nel mio ruolo a tempo pieno 
a Microsoft Bing, e molto eccitato 
all’idea di iniziare il mio secondo libro, 
anche se è ancora troppo presto per 
parlarne... 
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Fusione Critica. Intervista A Maurice Benayoun 

Lorenzo Taiuti 



Maurice Benayoun - Cosmo pois 


Maurice Benayoun è uno degli artisti 
attivi da più lungo tempo tra coloro 
che utilizzano i media digitali, sia in 
Francia che in ambito internazionale. 
Conosciuto principalmente come 
artista interattivo, il suo percorso di 
ricerca suM’arte visiva e sul video parte 
in realtà da esperienze di tipo 
documentaristico, come testimoniato 
dai suoi documentari e video 
installazioni sui più importanti artisti 
contemporanei degli anni ottanta. Nel 
1987 è stato tra i fondatori dello Studio 
Z-A, uno dei primi esempi di studio 
professionale atto alla 
sperimentazione di nuovi approcci 
aM’immagine computer-made. 

La storia dell’uso del computer dagli 
anni ottanta ad oggi è una storia 
intessuta di infinite ipotesi operative, 
di fantasie e immaginazioni collegate 
alle nuove e straordinarie possibilità 


offerte da questo strumento che da 
subito si impone come nuova realtà 
tecnologica, sociale e produttiva ma 
anche come inedita possibilità di 
operare nel campo estetico e 
comunicativo. 

Questa presenza nuova è stata in 
grado di dar vita a una serie di 
esperimenti a scala globale in cui 
tutto, cultura e comunicazione, è 
stato ripensato aN'interno delle 
possibilità applicative dei nuovi 
media. New Media è al giorno d’oggi 
un termine sicuramente datato, 
d’epoca, dal momento che i media 
digitali sono ormai così diffusi da 
superare, almeno parzialmente, la loro 
novità. Ma è anche un termine 
epocale, e quindi volentieri lo uso per 
indicare una linea di cultura nascente 
che caratterizza una fase storica oggi 
estremamente significativa. 
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Il percorso di Maurice Benayoun ha 
seguito negli ultimi quindici anni gli 
sviluppi dei new media, come 
indagine sull’immagine virtuale e sul 
3D, sulle forme comunicative della 
rete e sui dispositivi interattivi. Dalla 
serie televisiva agli inizi degli anni 
Novanta intitolata Les Quarks, 
animazioni 3D narrative e di sapore 
SF, fino a toccare le problematiche 
deN'arte immateriale con Art after 
Museum, Benayoun si è sempre 
interrogato sulle tematiche dell’arte 
digitale vissuta come scomparsa 
dell’opera tangibile. Opera che 
diventa infinitamente riproducibile, 
non copia ma replica esatta di un 
originale perfettamente replicabile. 

Fra i suoi lavori più significativi spicca 
World Skin , A Photo Saphari in thè 
land of War, una delle più importanti 
realizzazioni di sempre in un ambiente 
tridimensionale in cui si sono 
sperimentate molte ipotesi di realtà 
virtuale. Prodotta nel 1997 per un 
luogo chiamato CAVE, un vano di tre 
metri di larghezza dove ogni muro era 
uno schermo e in cui si usavano 
occhiali stereoscopici che 
permettevano di vedere in rilievo, è 
stata successivamente realizzata 
come installazione interattiva dal V2 
di Rotterdam nel 2010. 

Uno spazio 3D dove Benayoun 
ambienta un viaggio alla scoperta 
della guerra, nel paesaggio cupo e 
indeterminato tipico dei videogames 


rinnovato però da una soluzione 
originale: sottraendosi alla logica 
restrittiva della totale ricostruzione 3D 
inserisce figure fotografiche, 
graficamente definite, a costruire un 
percorso infinito e navigabile tra le 
tipiche immagini della guerra di oggi 
come di ieri, una navigazione tra le 
macerie, tra le armi, tra le immagini 
della violenza. Violenza più ricordata 
che rappresentata, in un lavoro 
insieme semplice e complesso tra i 
più interessanti nella linea della realtà 
immersiva. 

I viaggiatori del 3D, oltre agli appositi 
occhiali, hanno a disposizione 
macchine fotografiche con cui 
riprendere il paesaggio virtuale che, 
fotografato, scompare e 
istantaneamente viene stampato. La 
realtà dei media scompare attraverso 
la sua stessa moltiplicazione e 
invasività. Il digitai saphari ripropone 
così la teoria dell’eccesso mediatico e 
dei suoi effetti di sottrazione o 
scomparsa deN’informazione. La realtà 
eccessivamente riprodotta finisce per 
scomparire. 

Altro lavoro di grande interesse è The 
Tunnel under thè Atlantic. Costruito 
con networks, video e audio 
comunicazione e musica, è una sorta 
di “porta digitale” collocata nel 
Beaubourg che consente una forma di 
dialogo tra Parigi e Montrèal. Il 
passaggio nel tunnel ripercorre 
l’iconografia della lunga storia di 
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cultura e società che ha creato un 
forte e duraturo legame tra le due 
città. Spazio e Tempo sono, 
naturalmente, i problemi in questione. 
Lo spazio creato nel Tunnel è 
sicuramente uno spazio simbolico e 
nel collegamento tra le due estremità 
del tunnel vi sono momenti di attesa e 
momenti di comunicazione collettiva. 

La connessione diventa elemento di 
linguaggio e parte fondante di nuove 
forme di comunicazione virtuale, 
coinvolgendo sia la struttura che la 
gente in questo meccanismo 
comunicativo. 



Quello di Maurice Benayounci sembra 
un lavoro di ricerca ad alto tasso di 
comunicazione che utilizza i media 
digitali perchè i più adatti incontrati 
nella sua esperienza. Oggi che è in 
stampa una pubblicazione che ne 
ripercorre ventanni di esperienze lo 
intervistiamo convinti dell’inerenza di 
questi lavori con l’arte italiana e il suo 
rapporto con i media digitali. 


Lorenzo Taiuti: Che differenze ci sono 
nel lavorare sui new media, dagli anni 
novanta a oggi? 

Maurice Benayoun: Molte. Negli anni 
novanta avevamo bisogno di grossi 
computer specializzati, di Silicon 
Graphics, utilizzabili solo da tecnici 
esperti anche per fare le più piccole 
cose, le cose di base per costruire un 
lavoro digitale. E poi era diverso 
l'ambiente di lavoro, che era molto 
ristretto, poche persone lavoravano 
sulle ipotesi di un'arte tecnologica. Ci 
s’incontrava, sempre le stesse 
persone, in un piccolo ghetto. Oggi 
possiamo usare dei computer portatili 
anche per lavori complessi, in più 
sono nate sezioni multimediali in tutte 
le situazioni didattiche, accademie 
come università. 

I computer non fanno più paura, oggi 
sono quasi banalizzati dall’uso 
quotidiano. Anche se il mondo 
culturale non è ancora 
completamente pronto ad accettare 
l'arte tecnologica, si sente che 
assistiamo a un processo di 
assorbimento nel sistema culturale e 
dell’arte. 

Ecco perché il mio lavoro evolve in 
una direzione che io definisco “fusione 
critica”. Con questo intendo una 
fusione fra realtà e finzione tipica dei 
media, come per esempio i notiziari 
della Cnn che dimostrano come 
possiamo creare fiction in versione 
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life-sizee in tempo reale. Il pericolo 
nella comunicazione di oggi ( estetica 
o spettacolare) è quello di creare 
illusione e fiction nascondendo la 
realtà, come nella nota critica di Guy 
Debord nel suo Società dello 
spettacolo. 



Lorenzo Taiuti: Per capire meglio: un 
lavoro verso la didattica ma non verso 
la metafora? O forse un lavoro per 
fornire delle chiavi che aprano delle 
porte? 

Maurice Benayoun: La “fusione critica” 
deve essere elemento di conoscenza, 
ma la fusione fra realtà e fiction può 
“distrarre” dalla realtà. E’ cioè 
l’opposto della concentrazione, intesa 
come fusione dei processi cognitivi e 
come funzione non d’intrattenimento, 
non di astrazione, ma di supporto alla 
realtà, per aiutarla a diventare visibile. 

Lorenzo Taiuti: Un’altra cosa: mi 
sembra che i new media siano 
percepiti ancor oggi da molti come 
“effetti speciali”. Tu cosa pensi a 


riguardo? 

Maurice Benayoun: Si tratta piuttosto 
di un art/critic effect :: si può fare 
senso, creare significato con gli effetti 
speciali. Il punto non è un effetto ma 
l’atto del guardare e cioè la “memoria 
retinaie” di cui si è parlato più volte.La 
memoria retinaie non è la “seduzione 
retinaie” (contro cui invece il 
modernismo si è sempre scagliato), 
ma una vera e propria forma di 
rappresentazione. 

Lorenzo Taiuti: E tornando al concetto 
di “criticai fusion”? 

Maurice Benayoun: E’ molto 
importante, per esempio i^gùo^ 
lavoro degli Street boxes, 

Vedo comunque un cambiamento 
nelle persone e nella visione delle 
cose, come per esempio gli Yes Men 
che lavorano vicini al concetto di 
fusione critica, così come Art Mark, 
OlOlOlOlorg, che penso lavorino sulla 
fusione critica, non solo composta di 
facili elementi tecnologici ma di nuovi 

elementi nell’arte. 

Open art 

, arte aperta a tutti i media, 
aperta al mondo, aperta alla libertà di 
diffusione e all’ uso della tecnologia. Il 
“sogno della creazione” diventa non 
solo il sogno di superare frontiere, ma 
anche di uscire dalla propria identità. 
Agire nel mondo diventa più reale del 
possibile. 
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Lorenzo Taiuti: Cerchiamo di precisare 
la contraddizione apparente fra il 
“falso tecnologico” e il concetto di 
“crescita della conoscenza”. 

Maurice Benayoun: Si vive sempre più 
l’idea di una documentazione 
simbolica del reale. Come il World 
Trade Center che era insieme luogo 
concreto di lavoro ma anche simbolo 
deN'economia e del potere americano. 
Oggi bisogna inserire il mondo 
deM'informazione aM’interno della 
“carne del reale”. Nello stesso tempo, 
questo processo d’inserimento deve 
creare una presa di coscienza. Anzi, 
una crisi di coscienza, lo penso che 
bisogna tornare all’idea dei 
Situazionisti, per cui l'immagine serve 
a nascondere la realtà, non a 
rivelarla.Con questo concetto di 
“fusione critica” penso si possa parlare 
di un “decrittaggio” della realtà e delle 
sue funzioni simboliche. 

Lorenzo TaiuthMi sembra che finora 
tu non abbia utilizzato nessuno dei 
termini classici della tecno-arte, come 


se volessi prendere le distanze dalla 
definizione tecnologica deN'arte 
digitale. Da una parte sono d’accordo 
con te. Negli anni novanta, contro 
l’eccesso di “assoluto tecnologico” dei 
discorsi di allora, sostenevo che l’arte 
tecnologica fosse nella struttura 
genetica dell’arte moderna, quindi 
una delle sue componenti 
fondamentali. Però vorrei conoscere il 
tuo punto di vista a riguardo. 

Maurice Benayoun: La tecnologia 
neutralizza la specificità dello 
strumento, e si ritorna ai 
“fondamentali” perché la si fa, perché 
ne si parla, lo non ho mai cercato di 
dimostrare le possibilità delle 
tecnologie. Per me fino a quando le 
tecnologie servono a migliorare e 
rendere più chiari i rapporti fra me e 
gli altri, fino a quando servono a 
comprendere e ad agire meglio sul 
mondo, fino ad allora sono il mio 
strumento. 

Lorenzo Taiuti: D’accordo con te. 
Dimmi allora quali sono i tuoi lavori 
che esprimono meglio questo 
pensiero, quelli che consideri i tuoi 
migliori... 

Maurice Benayoun: E’ molto difficile 
perché mi sembra che ogni lavoro 
esprima e mi faccia avanzare di un 
passo lungo il mio percorso. Per 
esempio World Skin ^ quello che 

riesce creare la maggiore tensione 
emozionale e la maggiore coerenza 
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del discorso. E a precisare l’interesse 
dei contenuti. Mi piace Neorizon nella 
versione realizzata in Cina, così come 
Watch oute Cosmopolis. E anche il 
mio lavoro sulla meccanica delle 
emozioni, sulle rilevazioni degli umori 
del pianeta poi solidificati in schemi 
visivi, in oggetti. 



Maurice Benayoun - World Skin 

Lorenzo Taiuti: Sta per uscire, a giorni, 
una monografia sul tuo lavoro, Open 
Art Quanto sei intervenuto nella 
concezione del libro? 

Maurice Benayoun: Il libro Open Arte 
pensato da altri, una monografia che 
tratta di tutti i miei lavori. Mi interessa 
che si siano raccolte le sensazioni e le 
emozioni di una serie di testimoni che 
hanno sperimentato i miei lavori; li 
rende più veri e maggiormente legati 
all’esperienza umana. Il mio blog The 
Dump è invece la mia biografia, il 
racconto dei lavori non realizzati e 
delle idee che nutrivano questi lavori. 
Tutto ciò forma un racconto 
composto da idee e progetti, un data 
bank a libero accesso. Un critico ha 


scritto che il mio blog è forse il mio 
lavoro più interessante. 

Questo è curioso ma lo trovo 
interessante. Il mio blog dura da 
diversi anni e mi rendo conto che è 
diventato un’opera a tutti gli effetti. 
Un'opera composita. Le persone che 
hanno partecipato al Blog hanno 
preso elementi dal blog e li hanno 
utilizzati. Il Blog è così diventato un 
lavoro che ispira idee così come io 
stesso mi sono ispirato ad una serie di 
altri artisti. Chiunque può venire e 
“servirsi” delle idee .Questo mi sembra 
un esempio di “arte di transazione”, 
come mi piace chiamarla, che passa di 
persona in persona. 

Il Blog è diventato infine un testo sulle 
“intenzionalità” deN’arte, sulle sue idee 
e sul perché molte di queste non si 
realizzano. Inoltre ha reso chiaro 
un’idea del fare artistico come 
processo di “ri-digestione” del fare 
artistico che l’ha preceduto. Una critica 
polacca ha poi utilizzato il blog come 
tema di stimolo per altri artisti, 
producendo così nuovi lavori di cui ha 
organizzato una mostra, che ha il 

N sottotitolo 
. Riprendendo il 

tema del riciclaggio ho quindi io 
stesso utilizzato le foto dei lavori nella 
mostra per un altro lavoro costruito 
sui lavori stessi. Riciclaggio ma anche 
circolazione e “transazione” delle idee 
creative. 
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Lorenzo TaiuthQuali sono i tuoi 
prossimi progetti di lavoro? E dove? 

Maurice Benayoun: Si farà una mostra 

a Enghien les Bains con dei miei lavori 

nuovi, ci saranno delle fotografie e ci 

Whito 

sarà un profumo. Il profumo 
Cube 

, l'odore cioè della vernice con 
cui si ri-imbiancano i muri della 
galleria per ogni nuova mostra ( il 
“White Cube” appunto, lo spazio 
espositivo deputato aN’arte moderna 
). E’ il profumo che esprime l’arte 
contemporaneab.La mostra dunque 
conterrà opere interattive ma anche 
opere/oggetti insoliti, operazioni 
concettuali, provocazioni, progetti 
web. 



Maurice Benayoun - Neorizon 


Lorenzo Taiuti: A proposito di progetti 
web, tu dici spesso di sentirti vicino ad 
artisti come Chatonsky, che però mi 
sembra lavori soprattutto sul web. Tu 
hai lavorato molto sulla rete? 

Maurice Benayoun: Sì ho lavorato 
anche sulla rete, due di questi lavori 
web sono stati esposti anche in 
Australia inoltre, alcuni dei miei primi 
lavori digitali erano lavori sulla rete. 
D’altra parte ho sempre rifiutato di 
essere catalogato come “un artista 
web”, un artista della realtà virtuale o 
altro. 

Lorenzo Taiuti:Quindi non credi alle 
divisioni fra linguaggi? 

Maurice Benayoun: Sì, c'è una serie di 
linguaggi che mi interessano e 
possono non essere strettamente 
tecnologici. Il mio periodo più 
strettamente legato alla tecnologia è 
stato negli anni novanta, ma mi 
interessa in generale agire sul mondo 
e non su una tecnologia. 


http://www.benayoun.com/ 
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